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Comment rendre un élève autonome artistiquement pendant sa pratique musicale à l’école ? 
Comment développer son expression artistique au sein d’un cadre pédagogique qui soit à la fois 
rigoureux, structuré, libre et créatif ? Voici les questions que nous nous posons depuis une vingtaine 
d’années à travers la création de spectacles musicaux basés sur la collaboration. 	

Le but de ces projets de spectacle s’appuie sur ce qu’Authelain (1995) écrit sur la création d’une 
œuvre musicale : elle est destinée « à être présentée à l’appréciation d’un public. » C’est-à-dire, 
« (…) l’œuvre [musicale] est la métaphore d’un acte de communication (…) » (Michel de Certeau 
cité par Authelain, 1995). C’est la raison pour laquelle, tout élève qui prend des cours de musique à 
l’école devrait pouvoir participer à un projet créatif et communiquer son travail artistique. 	

D’après le dictionnaire des synonymes , le terme artistique signifie quelque chose faite avec art, 1
synonyme de beau, d’esthétique. Quant à Sangharakshita (1969), il désigne l’art comme 
« organisation d'impressions sensorielles qui exprime la sensibilité de l'artiste et communique à son 
public un sens des valeurs qui peut changer leur vie. »	

L’élève devient ainsi un artiste au sein de l’école, quand l’ « expression sensible » lui permet de 
créer, interpréter et communiquer l’œuvre (Denizeau, 2008). 	

Notre parcours musical (composition-interprétation, création de spectacles) et professionnel a 
certainement joué un rôle important dans le développement de ces projets de spectacle dans 
l’enseignement de la musique. Il nous paraît tout naturel d’orienter les élèves dans une voie 
expressive et créative.	

Le projet de ce mémoire s’est développé suite à une collaboration avec la Haute Ecole Pédagogique 
de Lausanne (HEPL). En septembre 2011, nous avons été contactée par Sabine Chatelain, 
professeure formatrice de la HEPL, pour participer à un projet de l’Unité d’enseignement et de 
recherche (UER) de Pédagogie et Psychologie musicales en collaboration avec l’Unité de 
production audiovisuelle (UPAV) UER Médias et Tic dans la Formation. Ce projet consistait à 
filmer la préparation du spectacle musical prévu dans notre établissement scolaire durant les années 
scolaires 2011-2012 et 2012-2013 dans lequel participeraient six classes du CYT (Cycle de 
Transition, ancienne loi solaire. Actuellement 7 et 8 Harmos (H)). 	
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 Le dictionnaire des synonymes et des contraires. Larousse (voir références bibliographique)1
Voici les fondements de ce travail. D’une part, Madame Chatelain considérait que notre façon 
d’enseigner la musique à l’école favorisait le développement de la créativité, de la communication 
et de l’implication des élèves. D’autre part, cette démarche correspondait aux nouvelles exigences 
du Plan d’études romand (PER), concernant le domaine artistique et les capacités transversales. Le 
résultat de ce tournage est destiné aux maîtres généralistes et aux maîtres spécialistes de musique de 
la HEP et sera utilisé comme outil pédagogique dans le cadre des cours de didactique de la musique.	

A partir de cette collaboration, nous avons décidé de faire une recherche sur notre travail, ce qui 
nous a permis la réalisation de ce mémoire. Celui-ci tentera de répondre aux questions concernant 
une pratique d’enseignement favorisant un apprentissage créatif des élèves, où l’intuition a joué un 
rôle essentiel dans la conception de la démarche pédagogique. Le but de ce mémoire est de 
démontrer l’importance de la créativité dans le développement de l’autonomie artistique lors de la 
construction et la représentation d’un spectacle musical.	

Le présent travail est structuré en six chapitres. La première est constituée de l’état de la question. 
Dans celle-ci, nous décrivons les caractéristiques de nos projets artistiques, nous présentons notre 
objectif de recherche et les questions qui en découlent. Dans le deuxième chapitre, le cadre 
théorique se décline en cinq sous chapitres appartenant à la créativité, aux savoirs disciplinaires et 
transversaux et à la description de notre démarche pédagogique. Le quatrième chapitre est consacré 
à la méthodologie basée sur l'analyse qualitative du travail pédagogique dans une des six classes. 
Ensuite, nous exposons les résultats que nous discutons en lien avec les concepts théoriques choisis. 





1.  ETAT DE LA QUESTION	

Comédie musicale, conte musical, théâtre musical ou spectacle musical… Ce sont des appellations 
qui définissent le même Art du spectacle. La comédie musicale est « un spectacle musical chanté et 
dansé  ». Même si le mot comédie est pris au sens large (thème comique, léger ou tragique), nous 2
préférons le vocable spectacle pour sa définition qui suggère tout « ce qu’on présente au public au 
cours d’une séance  ».  	
3
Nous définissons donc le spectacle musical comme la représentation d’œuvres devant un public où 
s’articulent certaines formes d’expression (chant, instrument, danse, théâtre, poésie, arts visuels…) 
soutenues par la musique exprimée par toutes ses formes (voix, corps, instruments).	

Nous trouvons dans la littérature suffisamment de matériel pédagogique pour monter un spectacle 
musical au sein de l’école avec des enfants de tout âge. Par exemple, des comédies musicales sur 
des thèmes très variés comme des adaptations de la littérature classique ; des histoires écrites et 
composées par des auteurs et des compositeurs liés à l’enseignement avec texte, partitions des 
chansons, play-back et mise en scène clés en main ; des chansons sur un thème donné pour écrire sa 
propre comédie musicale (Editions Lugdivine), etc. 	

Tous ces documents prouvent que l’action de monter un spectacle musical à l’école n’est pas 
quelque chose de nouveau. Les fins d’années scolaires sont souvent remplies d’enfants qui chantent, 
dansent, jouent d’un instrument, déclament une poésie, un texte, un conte sur fond musical. 
Cependant, peu de spectacles se basent sur la créativité comme socle pédagogique de la mise en 
œuvre. Authelain (1995), a créé Les Momeludies, des activités de création musicale par la ré-
création des partitions des compositeurs contemporains et la participation de ces derniers dans la 
confrontation avec les élèves durant le projet pédagogique au sein de la classe. Et tout ceci avec un 
concert public à la fin.  Il souligne dans son livre, La création musicale grandeur nature, que les 
enseignants ne sont pas contre toute démarche artistique qui puisse développer les potentialités 
créatives des élèves, mais certains n’osent pas se lancer dans la création artistique. Une formation 
trop traditionnelle et interprétative de la musique, la peur de ne pas connaître le résultat en amont du 
produit final de l’œuvre, les obstacles institutionnels, logistiques ou la croyance que la créativité est 
synonyme de tout « laisser-faire » sont autant d’éléments qui freinent certains enseignants. 	
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 Dixel. Le dictionnaire illustré (2011), p.399. Paris : Le Robert2
 Dixel. Le dictionnaire illustré (2011), p.1789. Paris : Le Robert3
De nos jours, il n’existe pas de recherches sur une démarche pédagogique, où l’enseignement de la 
musique à l’école obligatoire puisse mener les élèves à collaborer dans une création d’un projet de 
spectacle. C’est ce manque de littérature et de démarche concrète qui nous a motivé à faire ce 
travail.  	

Les particularités de ces projets de création musicale sont, d’une part, qu’il se construit en tenant 
compte des apprentissages progressifs de la musique en alternance avec des activités créatives. 
D’autre part, la création de ces spectacles se fait avec la collaboration de tous les acteurs, 
enseignant et élèves.  	

Durant la représentation de nos spectacles, les élèves de six classes environ qui participent au 
spectacle chantent, dansent, jouent dans l’orchestre et font du théâtre sur la scène sans qu’aucun 
maître n’intervienne dans l’organisation et les déplacements au moment des représentations. La 
maîtrise de l’élève, vis-à-vis de certains savoirs, se construit peu à peu pendant les activités 
musicales et les activités créatives collaboratives. Cette maîtrise témoigne du développement d’une 
l’autonomie artistique chez les élèves lors de la création et de la représentation du spectacle. 
L’élève devient indépendant face à l’objet et face à une technique.	

Mais qu’est-ce qu’une autonomie artistique ? Le projet prévoit que l’élève devienne artiste dans 
l’expression de l’art musical. Nous nous référons au concept Art, expliqué dans l’introduction, pour 
définir l’autonomie artistique comme la faculté à manipuler librement et à façonner des objets 
(chant, rythme, mouvement corporel, relationnel) nés de l’expression sensible de l’artiste et à les 
communiquer à un public afin que celui-ci lui donne du sens. 	

Nous sommes convaincues que l’élève doit exercer régulièrement cette indépendance pour 
s’approprier ces objets. Le développement de l’autonomie artistique s’est construit progressivement 
pendant deux années scolaires lors des cours de musique où s’imbriquent l’apprentissage rigoureux 
et structuré des savoirs disciplinaires et le développement des compétences transversales lors de la 
créativité et la production artistique, ce qui donne « à l’élève un rôle central dans l’élaboration de 
son propre savoir artistique » (Giglio, 2013a). Ainsi, tout le projet se réfère au PER afin de répondre 
aux exigences de formation en éducation musicale au cycle primaire. Voici quelques remarques 
spécifiques  du PER destinées aux enseignants du domaine Arts (Activités créatrices et manuelles, 4
Arts visuels et Musique) dans lesquelles notre projet s’inscrit :	

• respecter la liberté d’expression de l’élève et favoriser un climat propice à l’expression, à 
la prise de risque (calme, confiance, bien-être et ambiance de classe) ; 	

 7
 Plan d’études romand / cycle2 / Arts - Corps et mouvement, p.9.4
• développer la patience et la persévérance dans la réalisation et l’exécution d’un projet ; 	

• donner la possibilité à l’élève d’explorer et d’expérimenter (manipuler, recommencer,…).	

!
Mais de quels savoirs musicaux, de quelle créativité et de quelles capacités transversales s’agit-il ? 
Le PER nous donne partiellement quelques pistes pour y répondre.	

D’une part, le contenu des savoirs musicaux qui est divisé en quatre axes thématiques (Expression 
et représentation, Perception, Acquisition de techniques et Culture) reste flou. Par exemple, il 
propose la lecture des notes par la solmisation et/ou le travail des rythmes en privilégiant l’imitation 
et l’invention, de même que le déchiffrage et la lecture de la notation musicale de façon 
traditionnelle, sans spécifier un ordre cohérent des apprentissages de ces éléments. 	

D’autre par, il propose pour la créativité, le développement de l’expression musicale par des 
créations d’ambiances sonores, d’un texte, d’une mélodie, des mouvements corporels et des 
rythmes comme des activités isolées, sans relation avec la construction progressive de savoirs 
musicaux. De plus, Joliat (2011) constate que « les supports adéquats à la mise en œuvre de ces 
activités créatives font défaut. Les conditions nécessaires pour leur encadrement ne sont décrites 
nulle part. Dès lors, pourquoi s’attendre à voir les enseignants planifier des séquences de créativité 
musicale dans leur classe ? » 	

C’est une évidence, la créativité est peu travaillée à l’école. Cependant, il existe dans la littérature 
quelques recherches et expériences sur des démarches de créativité musicale en groupe ou 
collaborative au sein de l’école (Authelain, 1995 ; Giglio, 2013b ; Soulas, 2002, 2008). Leur 
planification se déroule dans un laps de temps de quelques séances. Ces recherches montrent la 
pertinence de l’activité créative dans la « construction d’un sens artistique dans et par 
l’action » (Soulas, 2008). 	

A propos des capacités transversales, le PER propose le développement, dans l’ensemble de la 
scolarité et dans toutes les disciplines, cinq attitudes fondamentales : la Communication et la 
Collaboration, d’ordre social, les Stratégies d’apprentissage, la Pensée créatrice et la Démarche 
réflexive, d’ordre individuel. Pour notre recherche, nous allons centrer nos réflexions sur les deux 
premières.	

Le PER propose également, l’organisation d’une manifestation culturelle sous forme de projet 
collectif. L’élève doit y participer au moins une fois lors du cycle. Ceci n’est pas évident dans les 
grandes écoles où il est nécessaire plusieurs enseignants de musique. Dans notre école, 
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l’enseignante enseigne dans tout le cycle de transition en ayant toutes les classe de cinquième et 
sixième années.  !
Afin de réaliser le projet de spectacle, nous mettons en place dans la démarche pédagogique la 
création musicale en collaboration au sein de la classe. Sa démarche s’organise sur le triangle de 
l’autonomie artistique (figure 1), inspiré de la conception de Giglio (2013b), concernant les 










Pendant les trois premiers semestres scolaires, les situations enseignement-apprentissage s’appuient 
sur l’articulation entre les savoirs musicaux, les capacités transversales et la créativité. Le 
quatrième semestre évolue dans un cadre de créativité dans la construction du spectacle. Cette fois-









































Figure 2. Démarche pédagogique du projet.
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L’objectif de recherche est de restituer et d’analyser notre démarche pédagogique qui favorise le 
développement de l’autonomie du point de vue des savoirs disciplinaires et du point de vue des 
capacités transversales.	

Pour répondre à cet objectif, la question suivante est formulée : quelles sont nos actions 
pédagogiques qui mènent au développement de l’autonomie artistique chez les élèves de 10 à 12 
ans (environ) lors de la création et la représentation d’un spectacle musical ?	

Voici d’autres questions qui en découlent et qui ont guidé la recherche et l’analyse. Elles englobent 
les notions suivantes : la Créativité, les Savoirs disciplinaires, les Capacités transversales, 
l’Autonomie et la Progression des apprentissages.   	

• Dans quelle mesure les élèves s’appuient-ils sur les savoirs disciplinaires et transversaux 
pour créer ? Tous ces éléments s’articulent-ils pendant la représentation d’un spectacle 
musical ?	

• Créativité vs apprentissage rigoureux et structuré des savoirs disciplinaires, est-ce une 
contradiction?	

• Quel rôle joue la créativité dans le développement de l’autonomie ?	

• Comment inclure la création d’un spectacle musical dans une démarche pédagogique 
construite et rigoureuse ?!
• Quelle est la progression des apprentissages qui mène l’élève à devenir autonome 
artistiquement ?	

A partir de ce contexte, nous procéderons à une analyse qualitative systématique de nos actions à 
travers les séquences filmées pour mieux saisir le développement de l’autonomie artistique chez les 
élèves.	

Nous espérons que les résultats de cette étude de cas aideront à démystifier le travail de la créativité 













Selon Médioni (2001), la formation de l’esprit critique, l’indépendance intellectuelle et la formation 
sociale (capacité à apprendre avec les autres, à se confronter et à argumenter) sont des éléments qui 
participent à la construction de l’autonomie de l’élève. Autrement dit, l’élève doit construire ses 
propres savoirs pour devenir intellectuellement autonome (Médioni, 2001). Pour que ceci ait lieu, 
l’enseignant doit l’accompagner dans une relation médiatisée et asymétrique. Selon Vygotski 
(1997), l’appropriation de l’objet de savoir par l’enfant, objet préexistant dans le monde social et 
culturel, a lieu au travers des processus interpsychiques vers des processus intrapsychique, c’est-à-
dire, de l’extérieur vers l’intérieur avec l’aide d’un adulte.	

Ici, le rôle de l’enseignant est fondamental. Il doit guider l’élève par des questionnements pour qu’il 
puisse s’approprier des modes de pensée à travers le pointage des éléments essentiels sur lesquels 
l’élève doit porter son attention. Cette médiation va, d’un côté, faire prendre conscience à l’élève 
des buts poursuivis et de l’autre côté, susciter son intérêt vers l’objet (Tchistiakova, 2002 in 
Wirthner & Zulauf, 2002). 	

« La médiation est donc une activité de l’enseignant qui permet un contact entre l’élève et l’objet 
d’apprentissage et qui est capable d’influencer la « qualité » de ce contact. Dans le domaine de la 
pédagogie musicale, la médiation sera alors tout acte de l’enseignant susceptible d’influencer le 
rapport que l’enfant va établir avec la musique » (Tchistiakova, 2002, p.249 in Wirthner & Zulauf, 
2002).	

L’enseignant doit être conscient des objectifs que les élèves doivent atteindre à la réalisation de la 
tâche pour réussir dans son rôle de médiateur. Si nous prenons la définition d’objectif comme « […] 
un énoncé d’intention décrivant ce que l’apprenant saura ou saura faire après 
apprentissage » (Raynal & Rieunier, 2007, p.119 in Afsin, 2009), il faut comprendre aussi ce que 
veut dire l’appellation apprendre et le rôle de l’enseignant dans l’apprendre aux élèves. Pour ceci, 
nous allons nous référer à un article de Meirieu publiés dans son site officiel  que nous considérons 5
pertinent pour le développement de notre étude :	

« Apprendre, c’est construire des connaissances et pouvoir les réutiliser à sa propre initiative. Tout 
individu apprend de manière singulière et en interaction avec les autres ; il le fait à partir de ce qu’il 
est et sait déjà, en fonction des contraintes et des ressources de la situation dans laquelle il se trouve… 
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Et c’est cette situation que l’enseignant ou le formateur doivent concevoir de manière aussi rigoureuse 
que possible afin de faire échapper l’apprentissage à l’aléatoire des rencontres individuelles et de 
permettre à chacune et à chacun d’accéder à un niveau supérieur de développement 
cognitif. » 	

Apprendre c’est devenir autonome en quelque sorte.	

L’autonomie « (…) permet de résoudre un problème non encore traité, d’assumer une situation non 
encore vue, non encore connue. » (Hameline, 2005, p.18 in Afsin, 2009).  Ce qui nous permet de 
dire que l’autonomie c’est la capacité à transférer des connaissances. C’est ainsi que nous concluons 
par les mots d’Afsin (2009) : l’autonomie « (…) contient en elle-même la force opératoire 
nécessaire facilitant l’analyse de chaque situation imprévue » (Afsin, 2009, p117)	

L’accompagnement de l’élève par l’enseignant dans des situations de collaboration, c’est-à-dire, au 
travers des médiations, permettra le développement de l’autonomie de l'apprenant, c’est-à-dire, 
d’agir indépendamment de l’adulte, d’assumer des responsabilités.	

!
2.1.1 L’autonomie et capacités transversales (collaboration et communication)	

Dans une perspective vygotskienne, la médiation influence le développement cognitif dans une 
relation conjointe au développement affectif. Dans cette même approche, Wirthner & Zulauf (2002, 
p.133) pensent, « qu’ une formation musicale ne relève pas seulement du cognitif mais touche aussi 
aux dimensions affectivo-émotionnelles des personnes ». Par une relation de confiance, l’élève peut 
assumer sa subjectivité sans se sentir jugé en tout moment et pourra entrer dans la collaboration 
sans crainte. 	

Dans une interaction sociale, l’élève doit pouvoir maîtriser des stratégies pour gérer ses idées, ses 
difficultés et ses ententes en considérant celles des autres par la verbalisation et la gestion de 
conflits. Par son exemple d’accompagnement, l’enseignante transmet aux élèves des outils qui les 
aideront à résoudre les problèmes d’ordre relationnel et leur permettront ainsi de conduire un projet 
collectif au sein de la classe.  	

Lors du spectacle musical, nous avons observé les élèves capables de collaborer dans des imprévus 
et de s’entraider avant, pendant et après la représentation. Cependant, nous ne pouvons pas 
collaborer sans communiquer.	

Les réflexions de grands créateurs (compositeurs, peintres…) que l’on découvre dans la littérature 
ont certains points en commun qui nous aident à mieux comprendre la place qu’occupe la 
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communication de l’œuvre. « L’artiste, dans le processus même de la création, ne songe pas 
vraiment à communiquer ; il cherche avant tout à résoudre son problème qui est d’exprimer ce qu’il 
a en lui » (Beaudot, 1973). La communication vient après. D’abord, il y a le désir et le besoin 
d’exprimer ce qu’il y a à l’intérieur. Ensuite, la volonté de communiquer, « volonté de socialiser 
l’œuvre personnelle » (Beaudot, 1973). Toute création artistique a besoin d’être communiquée.	

Quand l’élève est capable d’annoncer, de se confier, de déclarer, d’échanger, de faire… il 
communique. 	

Pendant les activités créatives, les enfants apprennent à communiquer avec leurs camarades et avec 
l’enseignant. Ils apprennent également à communiquer leurs productions artistiques. Une fois 
l’œuvre réalisée, le besoin de la partager est très fort. Cependant, cela s’apprend. La première fois 
que l’enfant se produit devant la classe, il doit être accompagné par l’adulte ou par des camarades. 
Le groupe aide à dépasser la peur et à maîtriser, tant que mal, le stress. Encore une fois, la confiance 
au sein du groupe est primordial. 	

!
2.1.2 L’autonomie et maîtrise des savoirs disciplinaires	

Au moment de la communication de l’œuvre artistique, l’autonomie se révèle par la maîtrise de 
savoirs musicaux et relationnels. !
Comment faire pour que chaque savoir ait du sens et puisse être compris séparément et dans un 
système global des savoirs ? Les savoirs musicaux et relationnels s’articulent les uns aux autres et 
ont du sens, que si on incite les élèves à agir (Marchand, 2009). La manipulation consciente par les 
élèves de ces savoirs dans la construction d’un projet commun à tous, nous paraît le socle du 
développement de l’autonomie artistique. L’enseignant doit s’assurer que les élèves maîtrisent les 
savoirs par un contrôle des apprentissages. Et c’est en apprenant que l’élève peut « s’éloigner » 
progressivement du maître en devenant indépendant face à lui et face à l’objet. Meirieu (1996), 
précise qu’une étape de contrôle des capacités et des compétences est nécessaire dans le travail 
d’apprentissage.	

La formation musicale de l’élève se fait en parallèle à une formation esthétique de l’objet de savoir. 
La conscience de l’élève vis-à-vis de cette esthétique doit aussi se développer pour aboutir à l’acte 





2.1.3 L’autonomie artistique 	

Selon le but du projet de spectacle, l’autonomie artistique est la faculté à manipuler consciemment 
et librement, et à façonner des objets (chant, rythmes, mouvements corporels, relationnel) nés de 
l’expression sensible de l’artiste et à les communiquer à un public afin que celui-ci lui donne du 
sens.!
Cependant, comment doit être enseigné le sens de l’œuvre artistique qui échappe au pouvoir de la 
raison ? (Marchand, 2009). Quelles sont les critères du beau qui nous permettent de la qualifier ? 
Les créations artistiques des enfants sont le résultat des connaissances explicites (savoirs acquis) et 
implicites mobilisés par ce qu’ils connaissent déjà par leur vécu familial et culturel. Mais c’est 
l’enseignant, qui en orientant ses choix en fonction de ses goûts et en organisant son propre système 
de valeurs, va aussi influencer l’orientation artistique de ses élèves (Marchand, 2009). Le 
développement de ce jugement esthétique, objectif et subjectif, va de paire avec l’enseignement des 
disciplines artistiques. Le jugement esthétique objectiviste, c’est quand l’élève est amené à valoriser 
l’œuvre musicale par la reconnaissance et la maîtrise des éléments qui forment l’ensemble d’une 
partition. Le jugement esthétique subjectiviste, c’est quand on a la liberté d’exprimer son « art » 
avec ses propres critères (ses manières d’être, d’exprimer ses émotions, de se mouvoir) (Marchand, 
2009). 	

C’est ainsi, que le spectacle se façonne avec l’expression des enfants à travers leurs émotions et leur 
spontanéité, articulées avec celles de l’enseignant. Le jugement esthétique chez les élèves est donc 
considéré comme un savoir musical qui doit être développé.	

L’autonomie artistique renvoie aux différentes situations que l’élève doit maîtriser lors de la 
création et la représentation du spectacle tout en œuvrant comme artiste qui exprime ses ressentis.	

« Dans le domaine artistique, qu’il s’agisse de peinture, de poésie ou de musique, il est souhaitable 
qu’ils [que les élèves] deviennent des artistes amateurs au sens fort du terme, car l’art est un élément 
inévitable des échanges sociaux et de l’appréhension du monde. » (Soulas, 2002)	

L’autonomie artistique se construit pendant toute la durée du projet dans le cadre des leçons de 
musiques et sera vérifiée par l’action et les attitudes des élèves pendant les activités créatives 
(autonomie individuelle : apport d’idées, intégration dans le groupe ; autonomie du groupe : 







Dans le développement de notre cadre théorique, le concept créativité s’imbrique dans tout le 
processus. Il est donc important de bien le définir et de comprendre les enjeux qui sont sous-
entendus.   	

Tout d’abord, nous n’allons pas entrer dans la polémique que la créativité provoque actuellement 
sous l’effet d’une mode répandue dans les milieux professionnels, technologiques, économique, 
sociaux et autres. Nous préférons l’étudier en tant que « médiatrice entre l’objet de savoir et 
l’apprenant » (Puozzo Capron & Perrin, 2014).	

La créativité, en tant que « capacité à réaliser une production qui soit à la fois nouvelle et adaptée 
au contexte dans laquelle elle se manifeste » (Lubart, 2012), permet de considérer le processus 
éducatif dans une approche holistique où se combinent des facteurs cognitifs, conatifs, émotionnels 
et environnementaux (Lubart, 2012). 	

2.2.1 Approche multivariée de la créativité	

Dans la perpective multivariée (holistique) de Lubart (2012), les différents résultats créatifs entre 
des individus dépendent des combinaisons personnelles de ces facteurs.	

Du point de vue cognitif, les capacités intellectuelles qui interviennent dans l’acte créatif sont : 
l’identification, la définition et la redéfinition du problème,  l’auto-évaluation de sa progression vers 
la solution du problème, le codage sélectif pour relever des informations de l’environnement 
concernant le problème, l’analogie, la métaphore, la comparaison sélective pour observer des 
similitudes entre des domaines différents, la combinaison sélective pour regrouper des éléments 
divers qui, ensemble, vont former une nouvelle idée, la pensée divergente pour gérer plusieurs 
possibilités, la flexibilité pour se dégager d’une idée initiale et explorer d’autres pistes (Lubart, 
2012).	

Dans les facteurs conatifs, nous trouvons trois catégories faisant référence à des façons personnelles 
de se comporter : les traits de personnalité (la persévérance, la tolérance à l’ambigüité, l’ouverture à 
de nouvelles expériences, l’individualisme, la prise de risque, et le psychotisme),  les styles 
cognitifs (global, intuitif, sensitif, adaptation-innovation) que chaque individu utilise pour le 
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 « La motivation intrinsèque se réfère à des moteurs ou à des désirs internes qui sont satisfaits par l’accomplissement 6
de la tâche ». Par motivation extrinsèque, nous faisons moins référence à la tâche, au problème à résoudre, qu’aux 
compétences offertes par l’environnement après l’accomplissement de la tâche » (Lubart, 2012, p.41-42).
traitement de l’information, et la motivation (intrinsèque et extrinsèque) , c’est-à-dire, la nature et la 6
force des désirs à s’engager dans une activité (Lubart, 2012).	

Les recherches sur les facteurs émotionnels, positifs ou négatifs, en relation avec la créativité, 
« laissent penser que les dimensions affectives inhérentes aux personnes participent au processus 
créatif » (Lubart, 2012, p.58). Il semble qu’un état émotionnel positif favorise la créativité.	

Et enfin, l’environnement, que ce soit familial, scolaire, professionnel ou culturel, a aussi une 
influence sur les productions créatives. 	

« L’environnement est source de stimulation sociale, d’opportunités et de leviers, mais aussi de freins 
d’inhibition et de contraintes pour la créativité » (Besançon & Lubart, 2014).	

Le développement de la créativité chez les enfants d’un point de vue multivarié peut se faire en 
stimulant les facteurs cognitifs, conatifs et émotionnels décrits plus haut.  Pour favoriser une pensée 
divergente, les enseignants peuvent proposer des problèmes ouverts dans lesquels plusieurs 
solutions peuvent être envisagées (Besançon & Lubart, 2014). Par exemple, en musique on peut 
demander aux enfants de composer la fin d’une pièce instrumentale (une ou deux mesures) en 
terminant sur la tonique. Plusieurs fins différentes peuvent émerger d’un même enfant ou dans un 
groupe d’élèves.  La prise de risque qui se caractérise par la recherche d’idées inhabituelles, est un 
autre élément à stimuler lors d’un travail créatif (Lubart, 2012). Par exemple, on peut demander aux 
élèves de chercher des fins d’œuvre loufoques ou inespérées dans l’arrangement d’une pièce 
musicale en utilisant un instrument à son particulier ou en modifiant le timbre de la voix ou en 
incorporant un élément non musical. 	

Une autre façon de développer la créativité à l’école serait d’entourer l’enfant dans un contexte 
physique et social stimulant (environnement). La variété du matériel pédagogique mis à disposition 
par lesquels les stratégies diffèrent, favorise la flexibilité (Besançon & Lubart, 2014). Par exemple, 
si l’enfant doit travailler des rythmes, il est possible de les entraîner sur différents éléments tel que 
les instruments de percussion, la percussion corporelle, la voix, la composition de séquences 
rythmiques avec des instruments variés, sur un ostinato mélodique joué sur le xylophone… 	

Dans la conception multivariée du développement de la créativité, les jeux d’imagination et 
d’improvisation jouent un rôle important.  	
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« L’imagination est une fonction psychique supérieure, une forme de conscience, de capacité à 
combiner différents éléments empruntés à la réalité, qu’elle transforme et auxquels elle donne forme 
jusqu’à leur permettre de réintégrer la réalité (Vygotski, 1930). Elle nécessite de se dégager du réel 
pour construire quelque chose de nouveau, d’inédit, de personnel. Elle relie émotion et intellect, et 
c’est ce lien qui permet de développer la créativité » (Clerc-Georgy, 2014, p.21).	

Après avoir décrit la créativité dans son aspect de capacité individuel. Nous proposons maintenant 
de la considérer dans une démarche de travail en groupe. C’est la créativité en collaboration qui 
nous intéresse car le but de notre recherche concerne le développement de l’autonomie des élèves 
lors de la créativité en collaboration.	

!
2.2.2 Créativité en groupe	

Il existent une liste non exhaustive des méthodes de production d’idées en groupe. Nous pouvons 
citer la méthode synectique de Gordon, la méthode des attributs de Crawford, la méthode des 
correspondances forcées de Whitins, l’analyse morphologique du Dr Zwicky & Dr Allen et la 
technique brainstorming de Osborn. Nous avons privilégié cette dernière dans notre étude. Elle 
nous aidera à analyser le travail créatif que nous proposons à nos élèves.	

La technique brainstorming  est une technique de groupe spécifique de recherche d’idées. Cette 7
recherche d’idées est la base de la création du spectacle lors du projet. Nous décrirons par la suite 
ses spécificités et leurs exemples en créativité musicale en collaboration.	

 La technique brainstorming ne se limite pas dans le temps. Les tâches de créativité que nous 
proposons pendant les trois premiers semestres ont un temps limité (une à trois leçons). En 
revanche, la création des scènes du spectacle s'étale sur plusieurs semaines voire quelques mois 
selon le groupe.	

Un des principes de la technique brainstorming est l’association. Pour Osborn (1974), « c’est le 
procédé fondamental de la production d’idées. » « Il s’agit d’une fonction qui met en prise 
l’imagination avec la mémoire, de telle sorte qu’une idée en entraîne une autre » (…) (Osborn, 
1974). Pendant les créations musicales en collaboration dans des petits groupes, nous observons que 
les idées de certains élèves peuvent amener d’autres idées par contraste, par contigüité, par 
similitude, par exagération jusqu’à tomber parfois dans des discussions assez vivantes sur le 
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 Informations consultées sur le cite web de Guy Aznar : http://www.creativite-conseils.com     7
prétendu vol d’idée ou presque copie qui se produit entre les groupes. Quand la recherche d’idées 
du groupe classe se fait en collaboration avec nous, les enseignants, toutes les associations possibles 
d’idées sont les bienvenues et bien discutées. Idée acceptée ou non, ce qui importe c’est la réussite 
du projet et les élèves savent déjà qu’une idée peut être rejetée.	

Un autre principe de la technique brainstorming est la suspension du jugement. Ceci atténue, selon 
Osborn (1974), l’inhibition des participants. Les idées les plus originales ou insolites peuvent par 
conséquent trouver une place, ce qui permet de doubler la production d’idées. Pendant les créations 
en collaboration, cette notion est redéfinie autrement. Nous donnons lieu à la critique d’idées dans 
une approche de critiques constructives et non négatives. Ce n’est pas la personne qui est visée 
(non-jugement), mais la pertinence de l’idée par rapport au sens artistique recherché ou souhaité. 
Autant les élèves que les enseignants peuvent donner leur avis sur une idée, l’améliorer ou la jeter.	

Ces deux principes décrits plus haut, entraînent deux corollaires :	

La spontanéité de l’expression et le principe quantitatif. Pour Osborn (1974), le non-jugement 
inciterait à produire une grande quantité de propositions.  Cependant, la méthode a été ciblée pour 
des groupes d’adulte et non pas pour des enfants. Ces derniers ont moins de problèmes concernant 
l’expression de leurs idées. Néanmoins, il ne faut pas négliger la mise en place d’un bon climat de 
classe où la confiance entre ses membres doit être de mise. 	

Dans notre projet de spectacle, les interactions entre élèves et entre enseignant-élèves impliquent 
autant d’aspects cognitifs que d’aspects d’ordre relationnel. Giglio (2013a) a fait plusieurs constats 
lors de ses recherches de créativité au sein de la classe. Les élèves ne jouent pas seulement de la 
musique ou testent différentes combinaisons sonores. D’une part, ils organisent les aspects 
techniques et esthétiques et d’une autre part, ils utilisent lors de leurs explorations musicales, des 





Lubart (2012), décrit le processus créatif comme la succession de pensées et d’actions qui 
conduisent aux créations originales et adaptées. Les étapes du processus créatif diffèrent selon les 
auteurs. Même si elles sont nommées ou ordonnées de différentes manières, une base de quatre 
étapes itératives après la présentation du problème formerait le processus créatif : 	

Présentation du problème → Préparation → Incubation →Illumination →Vérification	

 19
Une fois la préparation du problème (tâche qu’un individu cherche à accomplir) posée, s’ensuit 
une période d’incubation, par laquelle des associations d’idées naissent et des combinaisons utiles 
sont sélectionnées. Une fois que les solutions ou les propositions possibles sont imaginées, le 
moment de l’illumination survient. Ici, l’idée choisie devient consciente. Après cette prise de 
conscience, le travail de vérification va évaluer, redéfinir et développer l’idée (Lubart, 2012). 	

D’autres auteurs ont ajouté une cinquième étape, la phase de réalisation ou de communication, qui 
consiste à inscrire la production créative dans un environnement social (Lubart, 2012). Il existerait 
d’autres étapes (ou sous-étapes) dans le processus de création que nous n’allons pas développer ici.	

La création du spectacle musical demande la maîtrise de certains savoirs musicaux et transversaux. 
Un travail créatif devient efficace quand l’individu maîtrise les compétences du domaine dans 
lequel il va créer (Lubart, 2012). C’est ainsi, que les élèves doivent travailler de manière rigoureuse 
les savoirs musicaux (théorie et pratique). Une façon de consolider ces apprentissages est de 
manipuler les nouvelles acquisitions par une activité créative. Donc, un enseignement des savoirs 
disciplinaires va être suivi par un travail de créativité. Ici, nous donnons les consignes de la tâche et 
n’intervenons que pour résoudre des problèmes d’ordre disciplinaire ou pour redonner des 
consignes mal comprises. Cette liberté responsabilise les élèves et les aide à devenir de plus en plus 
autonomes. 	

Dans le processus créatif lors de la construction du spectacle, les élèves sont aussi confrontés à une 
certaine liberté dans l’élaboration et le choix des idées artistiques, scéniques, organisationnelles tout 
en collaborant avec nous, les enseignants. Nous pouvons choisir les idées parmi celles des élèves et/
ou pouvons en proposer d’autres. Nous surveillons la cohérence et l’esthétique du produit final. 
Dans le contexte de la gestation du spectacle (la recherche, l’évaluation et le tri des idées), les 
acteurs font appel à l’essai-erreur constamment. Nous devons faire comprendre aux élèves que jeter 
une idée pour une autre ne signifie pas de se tromper et qu’il est nécessaire de chercher parmi les 
idées possibles une qui correspondra le mieux à la résolution du problème. Nous devons expliquer 
que l’erreur « (…) est en soi formative, permet d’explorer des issues possibles et d’acquérir de 
l’expérience, relance la réflexion et la recherche de solutions » (Zittoun & Perret-Clermont, 2002). 	

Selon Schertenleib, Joliat & Giglio (2011), les interactions réflexives au sein de la classe ont un 
impact sur la qualité du produit final. C’est la raison pour laquelle, nous favorisons le dialogue dans 
un climat de confiance et de bienveillance. Cependant, favoriser le dialogue ne suffit pas à 
développer la créativité chez les enfants. La manière d’agir de l’enseignant est un autre élément qui 
peut influencer celle-ci (enseignement créatif) ou pas.	
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2.2.4 L’enseignement et l’apprentissage créatifs	

D’après Jeffrey & Craft (2004), il y a deux façons de concevoir un enseignement créatif. D’une 
part, la créativité de l’enseignant se traduit par la conception des séquences d’enseignement. 
D’autre part, l’enseignement créatif désigne un enseignement à la créativité, à savoir, enseigner 
pour rendre l’élève créatif (apprentissage créatif).  Nous proposons dans notre recherche cette 
dernière définition. Woods (1990), décrit les actions du maître, actions qui favorisent la créativité 
des élèves. Premièrement, l’objet d’apprentissage enseigné par le maître doit avoir du sens aux yeux 
des élèves. Deuxièmement, l’enseignant doit permettre à l’élève l’appropriation de sa création. Ce 
dernier doit sentir que ce qu’il a créé lui appartient. Troisièmement, l’enseignant doit permettre à 
l’élève de contrôler son produit, sa création. En dernier lieu, l’enseignant doit favoriser l’innovation 
au sein de sa classe à travers l’originalité du produit. 	

Pour Besançon & Lubart (2014), la façon d’agir de l’enseignant (facteur environnemental) influence 
le développement de la créativité de l’enfant. Les enfants ont la capacité de reproduire et d’imiter 
l’enseignant soit les comportements de l’adulte.	

« Un enseignant qui adopte une posture créative dans sa manière d’enseigner, sa volonté à se dépasser, 
à changer ses habitudes et à essayer de nouveaux exercices dans sa classe rend service à ses élèves 
parce que l’enseignant sert de modèle en sortant lui-même des sentiers battus sur un thème 
d’apprentissage au « programme » scolaire de l’année » (Besançon & Lubart, 2014, p.5).	

Selon Giglio & Perret-Clermont (2009), une autre forme d’agir de l’enseignant est de rendre 
possible l’initiative créative des élèves et de valider leurs savoirs co-construits après les avoir 
corrigés, voire enrichis. Il doit les mettre en perspective parmi les connaissances qu’il a enseignées.	

D’après la recherche conduite par Giglio (2013b), les pratiques d’enseignement et de collaboration 
créatifs au sein de la classe qui permettent d’enrichir et soutenir l’activité créatrice des élèves sont : 	

• Orienter l’attention de chaque élève à l’activité de production	

• Signaler aux élèves le temps restant pour finaliser la tâche	

• Observer le processus créatif des élèves sans interrompre ni intervenir	

• Confirmer aux élèves que la tâche va dans la bonne direction	

• Soutenir les élèves avec certaines connaissances pour leur permettre d’écrire leurs propres 
compositions (sans organiser ni transformer les idées du groupe et sans composer ni écrire 
à leur place) (traduction personnelle)	
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Notre but est que les élèves puissent se re-approprier les savoirs acquis en amont pendant les 
exercices de créativité dans la construction d’un spectacle en collaboration. Selon Giglio & Perret-
Clermont (2009), de nouveaux savoirs peuvent être enseignés en relation avec les productions des 
élèves. Nous pensons qu’un enseignement créatif a aussi lieu quand l’enseignant utilise des 
situations spontanées pour apprendre de nouveaux savoirs à ses élèves. Giglio & Perret-Clermont 




                                 
Créer et apprendre 	

• Les élèves utilisent ce qu’ils ont appris pour créer	

• Les élèves apprennent pendant qu'ils créent	

• L'enseignant les aide à prendre conscience de ce qu'ils apprennent et valide les savoirs	

• L'enseignant utilise les productions des élèves pour enseigner	

• L'enseignant enseigne de nouveaux savoirs qui vont enrichir les activités de création, 
d'interprétation, d'audition, de lecture, d'écriture...	

Nous pouvons donc dire qu’un enseignement créatif mène les élèves vers un apprentissage créatif. 
Celui-ci se révèle « lorsque les élèves mobilisent leur imagination afin de combiner des éléments 
pour créer quelque chose de nouveau qui leur a permis de s’approprier de nouvelles 
connaissances » (Craft, 2005, cité par Puozzo Capron & Perrin, 2014).	

Mais de quel savoir s’agit-il ? Nous avons distingué, dans le chapitre Etat de la question, les savoirs 





L’enseignant de musique dispose actuellement du matériel pédagogique qui touche à une grande 
variété d’éléments musicaux et donne des idées didactiques basées sur l’expérience des enseignants 
en classe. Sans être exhaustif, voici quelques exemples. Le guide méthodologique Viva Voce , 8
proposé aux enseignants de cinquième et sixième année (7H et 8H), vise le développement de la 
sensibilité et l’intuition de l’enfant par sa participation active et expressive, sans négliger pour 
autant, l’acquisition des éléments de la théorie musicale. Il suggère d’inclure les activités vocale, 
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 Demiéville R., & al. (2000). Viva Voce. Guide méthodologique. Canton de Vaud : Editions LEP Loisir et Pédagogie 8
SA
instrumentale, corporelle et d’écoute (indissociables dans une leçon de musique) au développement 
du sens créateur de l’élève. Un autre exemple élaboré dans le même esprit que le précédent, La 
musique au cycle d’orientation  du Canton de Fribourg, propose les activités de rythme, 9
d’intonation, de percussion et d’audition et d’écoute dirigée. Ici, la technique de l’écriture musicale 
et le chant ne doivent pas être séparés, et des exercices d’invention musicale sont indiqués. 	

Dans cette perspective, nous organisons les savoirs musicaux lors de notre projet, en plusieurs 
champs d’activités : vocal, instrumental, rythme, corps, écoute et créativité. Ces champs peuvent 
être travaillés, d’une part, indépendamment les uns des autres, et d’autre part, en activités 
combinées. Le solfège (lecture du codage traditionnel de la musique) n’étant pas considéré comme 
un champ d’activité, est intégré dans les autres champs par l’intégration d’un langage technique et 
la codification musicale propre à la discipline. Il est important de rappeler que l’enseignement 
général de la musique à l’école n’envisage pas l’acquisition de hauts niveaux d’aptitude musicale.	

Même si le solfège fait partie intégrante des cours de musique, nous partageons l’avis de Sloboda 
(1985). Celui-ci souligne qu’il est très difficile de lire couramment à vue (seuls quelques interprètes 
hors norme y arrivent). Il n’est pas indispensable que les élèves sachent bien lire à vue pour réussir 
dans les tâches musicales conventionnelles dont la plupart tiennent compte de la répétition intensive 
(entraînement). Les élèves acquièrent la compétence en exécution en même temps qu’ils apprennent 
à lire la musique. Mais pour certains, la lecture est un fardeau si intolérable qu’ils préfèrent 
mémoriser les pièces de musique (Sloboda, 1985). Cependant, la progression d’apprentissage des 
rythmes par la lecture est indispensable pour leur appropriation. La lecture des rythmes permet à 
l’élève de devenir autonome (même s’il joue par cœur). Cela lui permet de reprendre n’importe 
quelle pièce de musique en se rappelant par la lecture (autonomie), à la place de devoir entendre ou 
voir la pièce exécutée ou jouée à chaque fois par quelqu’un d’autre. C’est la raison pour laquelle, 
nous exigeons un certain niveau dans la lecture rythmique.	

Selon Marchand (2009), l’œuvre musicale est représentée sous la forme d’une arborescence. Les 
tâches de segmentation musicale (rythme, mélodie, forme, technique…) sont importantes pour 
l’apprentissage de la musique. Cependant, l’étude indépendante « des segments musicaux ne 
renseigne pas sur la manière dont ils s’articulent. Le passage par une analyse des liens de 
subordination qui les unissent, de leurs relations, est nécessaire ». L’enseignant et les élèves doivent 
discuter de ces liens dans l’appropriation progressive des savoirs musicaux.	
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 Weber & Emergy  (2004) ; Emergy& Sagnol, (2005-2006). Cf. références bibliographiques9
En partant de la tripartition qui fonde l’enseignement musical instrumental de Marchand (2009), 
nous définissons les savoirs musicaux (artistiques) demandés lors de la construction et la 
représentation du spectacle comme : 	

• Acquérir un Savoir-objet (domaine cognitif), savoir théorique (conceptualisation des 
éléments constitutifs de la musique, systèmes de signes et symboles) ; 	

• Maîtriser l’activité (domaine sensorio-motrice), savoir pratique (ensemble des techniques 
instrumentales, vocales, corporelles) ; 	

• Maîtriser une relation (domaine socio-affective) : savoir relationnel (ensemble des 
attitudes nécessaires à la réception et à la communication de la musique, à sa pratique 
sociale). 	

Dans cette recherche, nous considérons l’acquisition d’un savoir objet (savoir musical), la maîtrise 
de l’activité (savoir pratique ou psychomoteur) et le développement du jugement esthétique en tant 
que savoirs musicaux proprement dit, et Maîtriser une relation en tant que compétence 
transversale.	

Les savoirs musicaux que nous exigeons, sont décrits de manière détaillée dans la planification 
générale . 	
10
Continuons maintenant avec les capacités transversales, collaboration et communication si 





Selon Giglio & Oberholzer (2006), les réformes éducatives actuelles « font émerger la créativité à la 
fois comme compétence disciplinaire (musicale) et comme capacité transversale. » Cette créativité, 
dans une approche collaborative, développerait d’autres capacités transversales essentielles au 




Dans le PER, la capacité à collaborer est axée sur le développement de l’esprit coopératif et sur la 
construction d’habilités nécessaires pour réaliser des travaux en équipe et mener des projets 
collectifs. Nous observons ici que la coopération s’inscrit dans la capacité à collaborer. Est-ce qu’il 
y a une différence entre collaborer et coopérer au sein de l’école ? 	
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 Cf. Annexe : Planification des séquences pédagogiques de musique au CYT (p.I).10
Certains auteurs font la différence entre ces deux concepts en parlant soit d’apprentissage 
collaboratif soit d’apprentissage coopératif. Voici une brève explication pour mieux saisir leurs 
apports dans notre projet.	

Pour Baudrit (2007), un apprentissage collaboratif est la rencontre de points de vue divergents entre 
des individus, ce qui est indispensable pour mener à bien une activité commune.	

« Il s’agit surtout d’exercer la pensée, de l’aiguiser ; ceci en toute autonomie, en l’absence de toute 
pression extérieure » (Baudrit, 2007).	

Si les enfants sont en présence d’une situation-problème à caractère nouveau, l’activité collective 
permet d’entrer dans la logique de ce problème grâce à la dynamique de la pensée en groupe. Celle-
ci prend forme par les idées exprimées par chacun et leurs confrontations. Ceci peut amener des 
conflits au sein du groupe. Ici, la réciprocité (capacité de prendre en compte les points de vue des 
autres) et la compréhension (capacité qui mène les élèves vers une représentation commune de 
l’activité à réaliser) sont indispensables. L’apprentissage collaboratif offre aux enfants l’occasion de 
conduire et de gérer à eux seuls l’activité commune et d’apprécier le fait de travailler ensemble 
(Baudrit, 2007). 	

L’apprentissage coopératif est une méthode pédagogique avec des formules de travail et des 
démarches très précises qui sont mise en place de manière rigoureuse dans laquelle les élèves 
travaillent ensemble par petits groupes hétérogènes pour atteindre des objectifs d’apprentissage 
communs. Ces groupes se caractérisent par l’interdépendance des élèves qui consiste à attribuer à 
chacun un rôle déterminé et complémentaire par rapport à ses camarades (Johnson & al., 1992 in 
Collin, Dumouchel & Karsenti, 2011). Selon Baudrit (2007), cet apprentissage s’appuie sur une 
organisation préalable de l’activité de groupe.  Cette méthode vise l’engagement, la motivation et 
l’autonomie des élèves par le contrôle et la responsabilité de ces derniers sur le déroulement de la 
tâche.	

Nous n’allons pas entrer dans le dilemme du choix étant donné que les deux formes 
d’apprentissage, collaboratif et coopératif, nous paraissent pertinents dans le travail de la créativité. 
Nous préférons expliquer le rôle de l’enseignante et des élèves lors du travail de création en nous 
concentrant pour notre analyse sur les descripteurs donnés par le PER concernant la capacité à 
collaborer. 	

Pendant les séquences pédagogiques de créativité des trois premiers semestres, l’enseignante 
n’intervient pas dans le travail collectif des élèves que pour apprendre à ces derniers à gérer certains 
conflits d’ordre social (apprendre la réciprocité et la compréhension) ou cognitif. En revanche, 
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l’enseignante intervient et donne son avis lors de la construction du spectacle durant le dernier 
semestre. 	

Pour que le travail en collaboration soit efficace dans les apprentissages, il doit se faire dans un 
climat de classe agréable où règnent la bienveillance, le respect, la solidarité, le non-jugement et 
doit permettre à l’enseignant de bien connaître ses élèves pour observer et décoder les indices qui 
lui permettront une meilleure régulation des apprentissages. Ce dernier point sera abordé dans le 
sous-chapitre Régulations.	

Voici les descripteurs des trois situations dans lesquelles se développe la capacité à collaborer selon 
le PER :	

• Prise en compte de l’autre 	

➡Manifester une ouverture à la diversité culturelle et ethnique 	

➡ Reconnaître son appartenance à une collectivité 	

➡ Accueillir l'autre avec ses caractéristiques 	

➡ Reconnaître les intérêts et les besoins de l'autre 	

➡ Echanger des points de vue 	

➡ Entendre et prendre en compte des divergences 	

• Connaissance de soi 	

➡ Reconnaître ses valeurs et ses buts 	

➡ Se faire confiance 	

➡ Identifier ses perceptions, ses sentiments et ses intentions 	

➡ Exploiter ses forces et surmonter ses limites 	

➡ Juger de la qualité et de la pertinence de ses actions 	

➡ Percevoir l'influence du regard des autres 	

➡Manifester de plus en plus d'indépendance	

• Actions dans le groupe	

➡ Elaborer ses opinions et ses choix 	

➡ Réagir aux faits, aux situations ou aux événements 	

➡ Articuler et communiquer son point de vue 	

➡ Reconnaître l'importance de la conjugaison des forces de chacun 	

➡ Confronter des points de vue et des façons de faire 	

➡ Adapter son comportement 	

 26
➡ Participer à l'élaboration d'une décision commune et à son choix	

"
Le travail de groupe dans un projet est utilisé comme outil pédagogique lors de ces situations 
enseignement-apprentissage. Il est également considéré comme un rapport horizontal entre chaque 
membre du groupe, enseignante compris (Meirieu, 1984 in Rey, 2012). Cet outil développe la 
compétence collaboration où s’intègre la compréhension mutuelle des points de vue des uns et des 
autres pour mener à bien une activité commune (Baudrit, 2007).	

Les compétences collaboration et créativité sont réunies par Giglio (2013a) dans le concept 
collaboration créative qu’il définit comme « une activité fluide, flexible entre plusieurs élèves en 
négociant et en partageant leurs idées, leurs efforts, ceci dans le but d’élaborer un ou plusieurs 
objets nouveaux (culturel, artistique, technologique, innovateur) considérés comme originaux au 
moins dans leur propre contexte. » Nous définissons donc la créativité musicale en collaboration 
comme une activité fluide, flexible entre élèves et entre enseignant-élèves en négociant et en 
partageant les savoirs musicaux, leurs idées, leurs efforts, dans le but d’élaborer un objet musical 
considéré comme original dans leur propre contexte classe.	

Nous allons prendre en considération pour notre analyse quelques descripteurs des situations 






Nous distinguons pour cette recherche deux conceptions du mot communication. La première se 
réfère à la communication comme communication de l’œuvre en tant que produit final. Cette 
communication peut se faire soit devant le groupe classe soit devant le groupe dans lequel l’élève 
partage une activité soit devant un public externe. La deuxième conception prévoit la 
communication en tant que capacité transversale liée à la « maîtrise d’une relation ». Le PER 
explique que « la capacité à communiquer est axée sur la mobilisation des informations et des 
ressources permettant de s'exprimer à l'aide de divers types de langages, en tenant compte du 
contexte. » Voici les visées générales de la capacité à communiquer qu’il propose :	

• Codification du langage	

➡ Choisir et adapter un ou des langages pertinents en tenant compte de l'intention, du 
contexte et des destinataires 	
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➡ Identifier différentes formes d'expression orale, écrite, plastique, musicale, médiatique, 
gestuelle et symbolique 	

➡ Respecter les règles et les conventions propres aux langages utilisés	

• Analyse des ressources	

➡ Explorer des sources variées et comprendre l'apport de chacune 	

➡ Sélectionner les ressources pertinentes 	

➡ Recouper les éléments d'information provenant de diverses sources 	

➡ Dégager des liens entre ses acquis et ses découvertes 	

➡ Imaginer des utilisations possibles	

• Exploitation des ressources	

➡ Formuler des questions 	

➡ Répondre à des questions à partir des informations recueillies 	

➡ Anticiper de nouvelles utilisations 	

➡ Réinvestir dans de nouveaux contextes 	

• Circulation de l’information	

➡ Adopter une attitude réceptive 	

➡ Analyser les facteurs de réussite de la communication 	

➡ Ajuster la communication en fonction de la réaction des destinataires	

Auger & Boucharlat (2003) proposent des situations qui favorisent la communication en classe : le 
travail en petit groupe, l’entraide entre pairs (où les échanges ne doivent pas se faire toujours à sens 
unique) et des exercices de communication (pour développer l’aptitude à communiquer, c’est-à-
dire, écouter l’autre, s’exprimer oralement). Nous ajoutons une quatrième situation, la discussion 
entre tous les acteurs de la classe, enseignant et élèves. 	

Nous allons tenir compte pour notre analyse de la communication de l’œuvre, quelques descripteurs 
de la capacité à communiquer proposées par le PER qui sont : identifier différentes formes 
d'expression, dégager des liens entre ses acquis et ses découvertes, formuler et répondre à des 
questions et l’expression de ses idées favorisées dans le groupe. Ce dernier point à été exposé dans 
le sous-chapitre Création en groupe. 	

Nous avons explicité plus haut que la maîtrise de savoirs musicaux et transversaux témoignait d’une 
certaine autonomie chez les enfants. Observons maintenant la démarche pédagogique de 




2.5 DEMARCHE PEDAGOGIQUE 	

Nous allons maintenant décrire l’approche pédagogique de l’enseignante de musique. 
Premièrement, nous décrirons le modèle de planification des séquences pédagogiques. En deuxième 
lieu les contenus, c’est-à-dire, les savoirs musicaux inscrits dans la planification. En troisième lieu, 
les objectifs généraux sur lesquels s’appuient les séquences pédagogiques qui aboutissent à la 
création et à la représentation du spectacle musical. En quatrième lieu, nous commenterons les 
modalités d’enseignement utilisées dans la quête du but. Et pour terminer, l’évaluation qui sert de 




Dans la planification générale sont imbriquées la planification à court terme et à long terme. Dans la 
première s’inscrivent les situations et les scénarios d’apprentissage avec les contenus, les objectifs 
spécifiques opérationnels, les modalités de réalisation et l’évaluation. La deuxième souligne 
chronologiquement et par semaine de l’année scolaire, le temps nécessaire aux élèves pour réussir 
leurs apprentissages. Cette dernière est représentée par un ruban du temps sur un axe horizontal tout 




Nous nous inspirons d’Afsin (2009) pour élaborer les contenus (savoirs).  Celui-ci inscrivent dans 
les contenus les éléments de cognition musicale que les élèves doivent maîtriser et le 




Les séquences pédagogiques sont élaborées sur le modèle de la planification et la réalisation d’une 
leçon de musique d’Afsin (2009). Ce dernier pense qu’il faut « formuler les objectifs spécifiques 
opérationnels (cognitifs, affectifs et psychomoteurs) en se référant à des contenus de formation 
[savoirs], puis élaborer les modalités de réalisation (stratégies) et réguler les apprentissages en se 
référant de préférence à l’évaluation formative » (Afsin, 2009, p123). Nous incluons dans les 
objectifs spécifiques opérationnels du domaine affectif, le développement des capacités 
transversales mentionnées plus haut.  	

La planification générale a été élaborée au début du cycle. Cela a été indispensable pour réussir les 
objectifs généraux de la musique à la fin du cycle et pour mener à bien le projet de spectacle.	
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Les objectifs généraux se basent sur le réseau des Objectifs d’apprentissage qui découlent des 




Découvrir, percevoir et développer des modes d'expression artistiques et leurs langages, dans 





• Représenter et exprimer une idée, un imaginaire, une émotion en s’appuyant sur les 
particularités des différents langages artistiques...	

• Développer et enrichir ses perceptions sensorielles	

• Expérimenter diverses techniques musicales	

• S’imprégner de divers domaines et cultures artistiques	

Le but du projet de spectacle, c’est la « musicalisation » de l’enfant tout en visant à son 
développement artistique global (musique, instrument, chant, danse, théâtre, décor). 	

Ces objectifs généraux manifestent un changement de comportement à la fin du cycle. Pour arriver 
à ces changements, des objectifs spécifiques opérationnels sont élaborés à partir des contenus 
choisis par l’enseignante.  Ces objectifs, selon Afsin (2009), visent le développement des attitudes 
et aptitudes des élèves, observables à la fin de la séquence d’apprentissage. 	

Les formulations d’objectifs du PER donnent des indications générales et ne sont pas formulées en 
terme de capacité à développer. Nous allons exemplifier la transformation des objectifs du PER 
pour le besoin de la planification de ce projet.  	

Dans l’axe thématique Acquisition de techniques, nous observons l’aspect général de l’énonciation :	

Expérimenter diverses techniques musicales… en accompagnant rythmiquement une chanson 
ou une musique. 	

Pour que cette visée prenne la forme d’une capacité à développer, elle sera énoncée de la manière 
suivante : après l’apprentissage du motif rythmique croche-croche noire au djembé :	








Dans une perspective constructiviste « l’élève doit être au centre des dispositifs 
pédagogiques » (Peeters, 2009), c’est la raison pour laquelle l’enseignant est obligé de « créer » des 
séquences d’enseignement qui permettent de donner du sens aux apprentissages pour favoriser le 
développement des représentations des enfants par leurs propres actions.	

Pour développer la créativité musicale chez les élèves, la démarche pédagogique  de notre projet 11
s’appuie sur des séquences d’enseignement créatif où s’imbriquent plusieurs modalités 
d’enseignement de la musique : des modalités basées sur le solfège et sur l’acquisition d’une 
technique instrumentale (djembé, xylophone et autres instruments de percussion) et des modalités 
actives et créatives-exploratives.	

Les méthodes actives se définissent par l’éveil général à la musique et sa compréhension par une 
pratique expérimentale collective à travers le chant, la danse, les instruments de percussion. Elle 
définit une stratégie de l’enseignement faisant appel à l’activité et à l’initiative du sujet. Par des jeux 
musicaux, les enfants expérimentent la musique avant d’en apprendre ses règles et acquièrent de 
manière progressive les habilités de chiffrage et d’exécution ainsi que les connaissances théoriques.	

Nous pouvons citer quelques pédagogues qui ont marqué ces pédagogies : Carl Orff, Jacques 
Dalcroze, Edgar Willems, et Zoltàn Kodàly. La démarche de l’enseignante s’inspire sur quelques 
éléments de ces pédagoguqes. 	

De la pédagogie d’Orff, l’enseignante s’inspire du travail approfondi du rythme qui se fait par le 
corps et l’instrumentarium. Orff a conçu ce dernier spécialement pour être accessible aux enfants 
dès le plus jeune âge (xylophone, métallophones, maracas, claves…). Cette pédagogie s’appuie sur 
l’écoute active en associant des gestes à la musique et en identifiant les différents paramètres des 
sons, et de l’écriture graphique de la musique par des musicogrammes. L’apprentissage se base sur 
l’imitation, la répétition, la création et l’improvisation.	

La pédagogie de Jacques Dalcroze apporte aussi un travail sur le rythme par la perception du corps 
dans une volonté artistique, où l’improvisation a une place importante. Elle laisse chaque 
enseignant inventer son cours en fonction de la compréhension et des individualités des élèves. Pour 
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 Une démarche pédagogique est l’ensemble des actions de l’enseignant qui permet de « concevoir et réguler des 11
situations d’enseignement/apprentissage complexes afin de travailler les contenus [savoirs musicaux et transversaux] et 
les objectifs d’apprentissage visés » (Pasquini, cours ENS32, 2014)
ce projet de spectacle, l’enseignante adapte les chorégraphies selon la progression motrice et 
rythmique des élèves, leurs apports créatifs et leur sensibilité esthétique. 	

Inspirée par les démarches d’Edgar Willems, l’enseignante nomme et utilise les signes et les 
symboles du codage traditionnel de l’écriture musicale dès le début de ses pour terminer leçons de 
musique. D’autres pédagogues (Maurice Martenot, Eduard Garo) proposent dans cette même 
perspective un apprentissage du solfège et de la technique instrumentale moins mécanique et plus 
vivante. 	

Enfin, l’enseignante utilise la solmisation relative selon Kodàly. Cette technique a pour but de 
favoriser l’oreille relative La relation de hauteur entre les notes se mémorise au travers de la 
gestuelle corporelle : la phonomimie. Ici, chaque son soit chaque note de la gamme est mimée par 
un geste de la main bien précis.	

Afin d'évaluer la progression des apprentissages, l'enseignante doit mettre en places des démarches 





Ce qui est particulier en musique, c’est que la plupart du temps, les évaluations sommatives portent 
sur la reproduction d’un élément musical (mélodie, rythme, etc.) qui a été entraîné en amont. Donc, 
il y a peu de surprises dans le contenu d’une évaluation. Durant le processus d’apprentissage de ce 
savoir musical, les critères d’évaluation explicités par l’enseignant et par les élèves eux-mêmes 
durant les tâches musicales, doivent permettre à ces derniers de réussir le produit final.	

Donc, évaluer un élève ne demande pas seulement un regard sur l’objet à évaluer à un moment 
déterminé. Ce regard doit se focaliser sur l’ensemble du processus (régulations comprises) où le 
produit est la résultante. L’enseignante de notre recherche porte un regard holistique en s’appuyant 
sur la connaissance des possibilités émotionnelles, affectives, cognitives et sensorio-motrices de ses 
élèves. Un enseignant qui évalue une production artistique ne doit pas négliger « les aspects du sens 
irrationnel, spontané et subjectif » (Maugars, 2004, cité par Afsin 2009, p.140). C’est ainsi, que le 
subjectif restera toujours présent dans l’évaluation de la musique parce qu’elle ne fait pas 
uniquement appel à l’intellect. Elle fait appel aux sens et aux émotions pour devenir création, 
représentation et communication.	

Comme la musique est un exercice temporel, l’enseignante enregistre les productions musicales de 
ses élèves lors des processus d’apprentissage pour leur auto-évaluation. Cet outil, leur permet de 
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prendre de la distance avec l’objet lui-même et cerner les types d’erreurs dans leurs réalisations, 
« […]  décalage que constate le musicien entre ce qu’il a cru jouer et ce que lui restitue 
l’enregistrement » (Zurcher, 2002), et permet de développer la perception de l’écoute consciente. 
Les élèves peuvent ainsi corriger leurs gestes sonores dans la production temporelle.	

L’enseignante utilise une stratégie d’évaluation continue (formative) et des régulations pour mettre 
en place des procédures d’évaluation intégrées aux activités d’enseignement et d’apprentissage. 
Ceci afin de repérer les difficultés des élèves qui deviennent obstacles dans les activités musicales et 





L’évaluation formative permet le décodage et l’observation des indices qui permettront à 
l’enseignante de mettre en place des régulations et des feed-back pour informer les élèves sur leur 
façon d’apprendre et les aider à prendre en charge leurs apprentissages (auto-régulation). Par 
conséquent, ils développeront ainsi leur autonomie (Morissette, 2002).	

Morissette (2002) présente les caractéristiques de la régulation efficace de l’apprentissage :	

• Porter un regard positif sur les connaissances de l’élève	

• Fournir à l’élève de l’information et lui apporter du soutien	

• Être immédiate après l’action	

• Être exprimée dans un langage descriptif, informatif	

• Permettre à l’élève de percevoir les effets de ses ajustements	

• Renseigner sur les progrès de l’élève par rapport à la tâche	

• Informer sur les éléments qui aident l’élève à apprendre	

Les régulations se font au travers des mécanismes de guidage, de contrôle et d’ajustement des 
activités cognitives, affectives et sociales (Allal, 2007). 	

Dans les régulations, on redonne à l’erreur sa condition de formateur. Il est aperçu comme source 
d’apprentissage et non pas comme un échec. Il va donner à l’enseignant des pistes pour déterminer 
ses interventions (Morissette, 2002).	

Allal (2007) propose deux distinctions conceptuelles relatives aux processus de régulation de 
l’apprentissage. La première se réfère aux moments de mise en œuvre des régulations et la 
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deuxième met la lumière sur les modalités des régulations (Allal & Saada-Robert, 1992 in Allal, 
2007) :	

• Régulations « on-line » : elles sont intégrées durant la situation d’apprentissage et 
participent à la transformation des connaissances en jeu.	

• Régulations différées : elles interviennent lorsque l’apprentissage s’étale sur une période de 
temps comprenant plusieurs situations, entrecoupées par d’autres activités.	

Les modalités des régulations : 	

• Régulations interactives : elle proviennent des interactions entre élèves et entre élèves et 
l’enseignant et/ou des outils qui favorisent l’auto-régulation. Pour Gerard (2008), ces 
interactions servent à l’enseignant « à mettre en place des procédures d’évaluation 
intégrées aux activités d’enseignement et d’apprentissage » pour repérer les difficultés des 
élèves qui deviennent des obstacles dans l’acquisition des savoirs.	

• Régulations rétroactives : c’est le retour d’information (feed-back) provenant d’une 
opération de contrôle. Celle-ci permettra la reprise et la modification éventuelle d’une 
action en cours. 	

• Régulations proactives : elles affectent les opérations en amont du contrôle : la formulation 
du but, l’orientation de l’action vers le but, la mobilisation des ressources pour assurer une 
progression efficace vers le but. Ici, l’enseignant adaptera les situations d’enseignement-
apprentissage et ses interventions selon le besoin des élèves.	

« (…) il devient essentiel d’instaurer une forte articulation entre régulations interactives, intégrées à 
chaque situation, régulations rétroactives, liées aux opérations de vérification et de reprise de 
problèmes non résolus, et régulations proactives liées à l’anticipation et la planification de nouvelles 
démarches » (Allal, 2007). 
La nature des feed-back par l’enseignant influence de manière positive ou négative l’apprentissage 
des élèves (Lebrun & Berthelot, 1994-2001). Ces auteurs proposent différents types de feed-back 





• Générale / spécifique : on transmet une information d’ordre général sur l’ensemble de 
phénomènes (ex.: jouer mal une pièce sur le xylophone) ou sur une performance spécifique 
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(ex.: la mélodie n’est pas jouée de manière fluide parce que le tempo de la pièce est encore 
trop rapide). Ce dernier feed-back, plus concret, facilite l’apprentissage.	

• Positif / négatif : on souligne ce que l’élève a réussi (ex.: la mélodie est fluide) ou un 
manque du comportement attendu (ex.: le tempo n’est pas assez rapide). Les feed-back 
positifs sont conseillés. Par contre, le feed-back négatif est accepté si l’élève en fait la 
demande, s’il est dénué de tout jugement de valeur et s’il est donné dans des conditions 
favorables.	

• Produit / processus : on suggère une correction à la réponse donnée (ex.: à la fin d’une 
reproduction d’une œuvre musicale, l’enseignante remarque une faute dans le rythme de la 
mélodie) ou on cherche la cause d’une difficulté et on indique la bonne démarche (ex.: 
entraîner le passage de la mélodie qui pose problème)	

Le feed-back pour qu’il influence positivement l’apprentissage doit suivre de façon immédiate 






Lors de notre démarche pédagogique nous proposons aux élèves des tâches fermées lors 
d’apprentissage des savoirs musicaux, et ouvertes lors d’un réinvestissement des savoirs. Ces tâches 
peuvent être observées de manière isolée ou alternée. 	

Giglio (2011) a observé lors de ses recherches sur la créativité chez les enfants, six formes de travail 
de création :	

• Tâche individuelle de l’enseignant face à la classe ou hors les leçons (préparations, etc.) 	

• Modèle imposé par l’enseignant (rythme, mots, etc.) 	

• Tâche individuelle des élèves (voire tâche d’un seul élève face à la classe)	

• Tâche collective (classe ou groupe) orchestrée par l’enseignant	

• Tâche d’un petit groupe qui travaille face à la classe 	






2.5.4 Progression des apprentissages	

Réaliser la planification en amont rend possible l’organisation des savoirs dans une progression 
cohérente des apprentissages. Il est nécessaire d’avoir une vision globale de l’enseignement avant le 
début des cours et d’éviter une vision morcelée où la construction pédagogique se fait par semaine.	

L’explication que donne le PER à propos de la progression des apprentissages ne nous satisfait pas. 
La progression des apprentissages intégrerait dans chaque domaine, chaque discipline et par cycle, 
les connaissances et compétences qui doivent être abordées et travaillées en classe. La manière dont 
le PER décrit cette progression n’est pas claire. Il n’y a aucun savoir musical qui ne soit décrit de 
manière progressive, structurée ou qui fasse partie d’un ensemble de savoirs faisant partie d’un 
cadre conceptuel disciplinaire. Nous pensons la progression des apprentissages quand les 
connaissances sont liées entre elles par une acquisition croissante, et consolidées par leur utilisation. 	

La planification  générale de l’enseignante de notre projet rend compte, dans son travail, de cette 12
progression des savoirs  (savoirs choisis par elle-même). Dans l’arborescence musicale, chaque 13
ramification (chaque savoir) est liée à une autre en commençant par la solidification des racines 
(premiers savoirs en commençant par le travail des rythmes simples). A partir de là, toutes les 
ramifications sont interdépendantes pour former la cohérence de l’arbre musical. Par exemple, 
l’élève apprend séparément à lire et à combiner des rythmes simples (noire, croche-croche, demi-
soupire-croche et blanche), à chanter des notes et à frapper sur un xylophone. Ensuite, les éléments 





 Cf. Annexe : Planification des séquences pédagogiques de musique au CYT (p.I).12
 Cf. Annexe : Progression des apprentissages (p.XXXVI).13
3.  METHODOLOGIE  	

3.1 Collecte de données	

Pour comprendre le développement de l’autonomie d’un point de vue cognitif et relationnel lors 
d’un projet de création en collaboration, nous restituerons et analyserons les actions pédagogiques 
de l’enseignante durant la réalisation du projet de spectacle Juin 2013 au moyen de quatre 
ressources soit :	

• le film du spectacle ;	

• les séquences pédagogiques des leçons filmées durant un de ces projets ;	

• le carnet de bord tenu lors des démarches créatives ;	

• la planification générale réalisée pendant les deux ans scolaires du projet.	

Tout d’abord, nous avons acquis le tournage complet de la représentation du spectacle Juin 2013 
réalisé par l’UPAV en septembre 2013.  	

En deuxième lieu, nous avons obtenu les six séquences filmées par l’UPAV qui ont été réalisées lors 
de la durée du projet en juin 2014. Chaque séquence correspond à deux ou trois périodes 
d’enseignement de musique dans des classes différentes mais qui participent au projet. Le contenu 
de chaque séquence a été trié et organisé en chapitres par Mme Châtelain pour une meilleure 
utilisation du futur outil didactique dans le cadre de la formation des enseignants.	

Et enfin, nous nous appuyons sur la planification générale des séquences pédagogiques réalisées 
lors du projet de spectacle. Celle-ci englobe 38 semaines d’enseignement en cinquième année et 33 
semaines d’enseignement en sixième année et couvre les années scolaires 2011-2012 (5CYT/7H) et 
2012-2013 (6CYT/8H). La discipline musique est enseignée 2 périodes hebdomadaires. Cela fait 
environ 142 périodes de musique dans chaque classe.	

La planification nous permettra de connaître les connaissances préalables des élèves, en amont des 





Pour l’analyse du spectacle, notre échantillon est constitué de 99 élèves de six classes de sixième 
année.  Cinq classes régulières (57 élèves) et une classe à effectif réduit (12 élèves). 	
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Pour l’analyse des séquences filmées, notre échantillon se base uniquement sur une des six classes 
concernées. Nous l’appellerons CYT/6. La classe est constituée en cinquième année de 20 élèves 
(11 filles et 9 garçons). Un garçon n’a pas participé au tournage. Par contre, il a fait le spectacle. En 
sixième année, la classe est constituée de 21 élèves, (12 filles dont une nouvelle élève et 8 garçons). 
Comme l’année précédente, un garçon qui n’a pas participé au tournage et un autre a déménagé 
début 2013.	

L’école se trouve dans le canton de Vaud, dans une ville d’environ 6000 habitants. La population est 




3.3 Procédure de recherche et méthode	

Après la récolte de données, nous avons visionné le spectacle plusieurs fois. Dans un premier 
temps, nous avons pu constater l’autonomie artistique développée chez les élèves. A partir d’ici, 
nous nous sommes posé les questions suivantes : comment se développe l’autonomie artistique et 
quelles sont les actions pédagogiques qui influencent ce développement ? Dans un deuxième temps, 
nous avons analysé les comportements / les attitudes (indicateurs) des élèves qui nous confirme un 
niveau élevé d’autonomie artistique lors du spectacle.  	

Ensuite, nous avons étudié la planification générale des séquences didactiques de l’enseignante. 
Nous avons décelé les objectifs généraux, les contenus enseignés et les modalités d’enseignement.  	

Puis, nous avons observé à l’aide d’une grille d’observation élaborée par nous-mêmes, les 
séquences d’enseignement filmées pour comprendre les actions de l’enseignante qui provoquent ou 
influencent les comportements ou attitudes (indicateurs) des élèves qui mènent vers l’autonomie 
artistique. Nous avons complété ces observations à l’aide du carnet de bord tenu par l’enseignante.	

Le croisement de toutes ces informations permettra à l’enseignante-chercheuse de mettre de la 
distance par rapport à sa pratique et de restituer les actions qui développent chez les élèves une 
autonomie artistique.	

Pour analyser la pratique d’enseignement nous avons choisi une analyse qualitative basée sur une 
étude de cas. Les méthodes de collecte de données utilisées sont l’observation participante 
(Gillièron, 1985 ; Pourtois & Desmet, 1997) par la participation de l’enseignante de musique à la 
vie de la classe tout en observant et en prenant note des événements, et l’observation électronique 




Les données seront soumises à une analyse de contenu par la lecture des outils mentionnés plus 
haut.	

3.4 Instrument de mesure 	

Tout au long de notre cadre théorique, nous avons exposé tous les facteurs qui rendent possible le 
développement d’une autonomie artistique. Nous allons maintenant faire une synthèse de ces 
éléments, pour nous aider à mieux saisir les actions de l’enseignante lors de nos observations 



























1 L’enseignant donne des responsabilités aux élèves
2 L’enseignant n’influence pas les idées des élèves lors des créations
3 L’enseignant s’assure que l’objet enseigné ait du sens aux yeux des élèves
4 L’enseignant permet aux élèves le contrôle du déroulement de la tâche
5 L’enseignant favorise l’originalité
6
L’enseignant donne l’exemple par ses propres 
comportements afin que les élèves imitent et 
reproduisent ce dernier
7 L’enseignante oriente les élèves vers la production
8 L’enseignante signale le temps de travail
9 L’enseignante observe sans intervenir
10 L’enseignant confirme aux élèves que la tâche va dans la bonne direction
11
L’enseignant soutient les élèves avec certaines 
connaissances pour leur permettre d’écrire leurs 
propres compositions
12
L’enseignant valide les créations des élèves et 
les met en perspective avec les connaissances 
enseignées
13
L’enseignant propose une activité créative où les 
élèves utilisent (transfèrent) les savoirs acquis en 
amont
14 L’enseignant utilise les productions des élèves pour enseigner de nouvelles connaissances
15
L’enseignant enseigne de nouveaux savoirs qui 
vont enrichir les activités de création, 




L’enseignant encourage chez les élèves le 























(savoir musical et 




17 L’enseignant consolide des connaissances dans d’autres situations d’apprentissages
18 L’enseignant fait des liens entre les savoirs






Les élèves sont amenés à valoriser l’œuvre par la 
reconnaissance et la maîtrise des savoirs 
musicaux







La collaboration Actions dans le 
groupe
22 L’enseignant favorise le non-jugement 
23 L’enseignant apprend aux élèves à gérer leurs conflits
24 L’enseignant favorise des situations où les élèves peuvent élaborer leurs opinions et leurs choix
25
L’enseignant favorise des situations où les élèves 
peuvent articuler et communiquer leurs points de 
vue 
26 L’enseignant favorise la confrontation des points de vue et de façons de faire
27
L’enseignant favorise des situations où les élèves 






3.5 Limites de la recherche	

Cette recherche descriptive, sans vouloir être prescriptive, a ses limites. D’une part, elle s’appuie 
sur la description et l’observation des actions de l’enseignante se limitant à une seule classe (CYT/
6) et met de côté les cinq autres classes qui ont participé au projet. D’autre part, la recherche porte 
sur l’observation par l’enseignante elle-même sur son propre fonctionnement en tant 
qu’enseignante. Même si visionner les séquences filmées une année après la fin du projet avec la 
UER / UPAV lui a permis de prendre de la distance vis-à-vis de son travail, cela devient difficile 
d’observer et de recueillir tous les éléments qui participent à l’ensemble des situations 
enseignement-apprentissage qu’elle met en place. De plus, cette recherche ne peut pas éviter une 












de l’œuvre devant 
un public 28
L’enseignant favorise des situations où les élèves 
doivent présenter leurs productions musicales 
(devant la classe, devant le groupe de travail, 
devant un public externe : individuellement, en 
petit groupe, en groupe classe)
29
L’enseignant favorise différents types 
d’expression (orale, écrite, musicale, corporelle/
gestuelle, symbolique)
Communication 
en tant que 
capacité 
transversale
30 L’enseignant favorise différents types d’expression orale et écrite
31 L’enseignant favorise des situations où les élèves font des liens entre ses acquis et ses découvertes
32 L’enseignant favorise la formulation et la réponse des questions
33 L’enseignant favorise la discussion entre tous les acteurs de la classe




Lors de l’analyse, nous allons parler de nous en troisième personne (l’enseignante) pour mieux 
saisir nos actions et maintenir une distance, vis-à-vis de notre pratique, au moment de nos 




Nous avons observé le film du spectacle plusieurs fois. Nous constatons que chaque élève chante, 
danse et joue dans l’orchestre en collaboration avec une centaine de camarades. Tous les élèves 
restent sur ou sous la scène à la vue du public à des places spécifiques à chaque domaine (chant, 
danse et orchestre) et changent de place selon la scène. Chaque classe est responsable d’une scène 
qui est liée aux autres scènes par un fil conducteur (histoire, thématique…) réalisé par un petit 
groupe d’élèves qui a été choisi lors d’un casting. L’enseignante de musique dirige les élèves depuis 
le piano face au chœur. Chaque classe collabore également avec d’autres classes en accompagnant 
leurs danses avec l’orchestre ou en chantant lors d’une scène ou en faisant des bruitages. D’autres 
rôles (chanteur ou chanteuse soliste, danseur ou danseuse soliste, jongleur ou jongleuse, etc) sont 
adaptés au spectacle selon les forces et talents de certains élèves découverts par l’enseignante 
durant les deux ans d’enseignement dans les classes. Les élèves se préparent dans la salle de 
gymnastique qui jouxte le théâtre. Deux adultes surveillent sans intervenir la centaine d’enfants. 
Aucun épisode négatif n’a été constaté pendant les trois soirées. Tous les déplacements des élèves 
pendant le spectacle se sont faits sans surveillance. Et à la fin, ils rangent le matériel sur scène, les 
costumes et la salle de gymnastique de manière autonome. Ni dégât matériel ni conflit n’a été 
constaté à la fin de chaque soirée.	

Voici quelques anecdotes qui confirment encore cette autonomie :	

- Au vu des absences de quelques élèves lors des soirées, l’enseignante informe les classes 
concernées. Ils ont vingt minutes avant le spectacle pour adapter leur scène, se maquiller et 
s’habiller sans l’aide d’un adulte. Lors du spectacle, les scènes en question ont été modifiées et 
personne n’a remarqué les absences. Ceci montre le développement de la capacité à la créativité. 
Celle-ci s’observe à travers la flexibilité pour se dégager de l’idée initiale et explorer d’autre pistes 
(Lubart, 2012)	

- Des costumes égarés sur la scène ont été remplacés par l’ingéniosité et la solidarité des élèves 
toutes classes confondues sans que le temps du spectacle soit modifié. Cet élément, qui n’a pas été 
retenu dans nos indicateurs, a été découvert lors de nos observations. Il fait partie des descripteurs 
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de la situation Prise en compte de l’autre (Reconnaître les intérêts et les besoins de l'autre) 
présenté dans le PER et dans laquelle se développe la capacité à collaborer.  	

- Un élève malade a été prise en charge par ses camarades lors d’une soirée. La scène a été 
légèrement modifiée pour le protéger. Il devait monter sur une pyramide humaine faisant partie de 
la scène. L’enseignante a été mise au courant qu’à la fin du spectacle. Ici, nous observons aussi la 





Nous avons procédé chronologiquement à l’analyse qualitative des séquences filmées . L'analyse 14
porte sur les actions de l'enseignante qui permettent le développement de l’autonomie artistique 
constatée lors de l’observation du spectacle. Dans l’analyse, certains passages des séquences sont 
accompagnés par le minutage entre parenthèse. De plus, pour faire le lien avec les indicateurs vus 
précédemment, nous les indiquerons dès qu’ils apparaissent par la terminologie I + chiffre de 
l’indicateur entre crochets. Ces derniers étant expliqués dans le chapitre Méthodologie (p.38-40). 	






La séquence I se déroule le 13 février 2012. Elle est structurée en trois épisodes : exercices de 
détente, apprentissage d’une pièce de percussion corporelle et apprentissage d’un nouveau savoir 
(quatre double croche). [29]	

L’épisode 1 commence par un moment de détente dans une ambiance décontractée et calme. 
L’enseignante est souriante, fait de l’humour. 	

L’épisode 2 est celui de l’apprentissage d’une pièce de percussion corporelle (Body Groovy). Les 
élèves sont amenés à écouter attentivement et à imiter les mouvements de l’enseignante. Ceci ce fait 
en deux modalités d’enseignement alternées : 1) l’enseignante fait l’exercice, les élèves observent ; 
2) l’enseignante fait l’exercice et les élèves imitent en même temps. (01:17) [6].  Les éléments du 
savoir à maîtriser s’incorporent progressivement lors de l’enseignement [19]: l’enseignante fait 
travailler d’abord le mouvement des pieds, ensuite, les claquements des doigts. (03:53). Dans une 
évaluation formative, celle-ci contrôle le mouvement des pieds de tous les élèves (04:09), fait des 
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 Annexe : Tableaux récapitulatifs d’observations des séquences (p.XXXVIII)14
liens avec des connaissances acquises des élèves et interroge ces derniers dans un but d’une analyse 
cognitive (un claquement des doigts égale à une noire) (06:59) [35]. Les expressions orales et 
corporelles sont favorisées [29]. L’enseignante propose à chaque enfant la recherche d’un « 
mouvement corporel » personnel, plus souple (recherche de la beauté du mouvement) (04:50). Nous 
observons certains élèves articuler les « mots rythmiques » pour s’aider dans l’apprentissage de la 
percussion corporelle (10:22). Ceci démontre l’assimilation d’une stratégie d’apprentissage. 
L’enseignante compte jusqu’à quatre pour donner le départ. 	

Enfin, l’épisode 3 est celui de l’apprentissage d’un nouveau savoir : quatre doubles croches (11:21). 
Ici, l’enseignante apprend une figure rythmique en faisant le lien avec les rythmes déjà acquis par 
les élèves dans une logique de progression des apprentissages [17] [18] [19]. Nous observons une 
variété de modalités d’enseignement dans l’assimilation de l’objet de savoir [38] : écoute active et 
analytique [32], travail corporel avec les frappes de mains et l’écriture musicale. 	

Voici les tendances observées lors de cette séquence :	

- Lors de cette leçon prédomine l’apprentissage des savoirs musicaux.	

- L’enseignante encourage la recherche d’un mouvement corporel individuel. Nous traduisons cette 
recherche comme le début du développement d’une esthétique personnelle. L’objectif est amener 
les élèves vers une valorisation de leur travail par leurs propres critères. L’enseignante influence 





La séquence II se déroule le 30 avril 2012. Elle est structurée en quatre épisodes : production finale 
de la pièce de percussion corporelle (travaillée dans la séquence I), improvisation avec le corps, 
improvisation et création avec les notes de la gamme pentatonique sur le xylophone [34], 
production d’une pièce improvisée avec l’ensemble de la classe. [29]	

L’épisode 1 commence par la présentation de la pièce de percussion corporelle apprise lors de la 
séquence I dans sa phase de production finale [28]. Ici, l’enseignante exige du silence avant et après 
la représentation afin d’habituer les élèves aux enjeux du spectacle [20]. L’enseignante ne dirige pas 
mais fait partie du « public ».	

Lors de l’épisode 2, l’enseignante introduit le savoir à travailler par une improvisation vocale lors 
du chant des enfants (01:54) [I4]. Celle-ci leur demande ce qu’elle a fait. Les élèves répond : 
« improvisation ». La notion improvisation a été expliquée et entrainée en amont. Ils ont fait le 
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transfert des improvisations rythmiques réalisées en amont avec un djembé sur une nouvelle 
activité, le chant [18]. Ensuite, une activité d’improvisation corporelle est effectué à l’aide du 
xylophone (un deuxième transfert du terme improvisation) (02:55). L’enseignante explique aux 
élèves qu’il ne faut pas rigoler et qu’il faut être concentré lors des activités d’improvisation dans le 
groupe. Quelques élèves improvisent, un après l’autre, sur le xylophone pendant que l’enseignante 
suit le « mouvement sonore » avec des mouvements corporels. Ensuite, les rôles sont inversés. 
L’enseignante, en réalisant elle-même les mouvements corporels, invite les élèves à faire de même 
[6]. Cette tâche demande une certaine prise de risque dans la recherche des mouvements. Nous 
observons une initiation à la créativité. Lors de la tâche, une élève s’exprime par rapport au son 
qu’elle vient d'entendre [30] [32]: « je tournerais sur moi-même » (06:25). L’enseignante lui 
demande de passer faire le mouvement. L’élève ne veut pas. L’enseignante n’insiste pas en 
respectant sa décision [22]. Lors qu’un élève fait rire la classe avec ses mouvements, l’enseignante 
le félicite pour son originalité [5]. L’enseignante donne l’exemple en respectant la décision et les 
savoir-faire des élèves. 	

Dans l’épisode 3, les élèves doivent reproduire sur le xylophone les notes chantées et 
« solmisées » (phonomimie) par l’enseignante (07:14) [18].  Dans une évaluation formative, 
l’enseignante corrige la technique de la tenue des baguettes et du geste sonore au fur et à mesure 
que les élèves jouent [17][35]. Elle regarde toute la classe pour corriger seulement quelques élèves. 
Elle sait que certains n’aiment pas être corrigés à haute voix et surtout, devant les caméras. Ceci a 
été discuté avec la classe en amont [22]. L’activité qui suit propose la création individuelle à travers 
l’improvisation d’un ostinato mélodique inspiré de la gamme pentatonique à l’aide du xylophone 
(09:03) [I3]. L’enseignante enlève les lames de quelques xylophones  pour éviter la confusion chez 15
certaines élèves (adaptation) [35]. Avant de faire, elle demande à l’élève en question s’il désire cette 
adaptation (10:00) [22]. L’enseignante encourage et félicite les élèves lors de leur exploration 
sonore (feed-back positifs) (09:17 et 09:42) [7] [10] [35] et n’influence pas leurs créations [2]. 
Certains élèves déplacent leurs xylophones à côté d’autres camarades pour travailler ensemble où 
quelques discussions s’établissent par moment [4]. Ceci montre une certaine liberté et contrôle de la 
tâche par ces derniers. 	

L’épisode 4 montre l’enseignante organiser une pièce d’improvisation collective avec toute la 
classe. D’abord, elle donne des consignes (10:22) : les élèves ne doivent pas commencer à jouer au 
xylophone tous en même temps (chacun décide quand le faire [1]) et ils ne doivent pas tous 
terminer au même moment non plus. C’est l’enseignante qui arrête les élèves un après l’autre pour 
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 Notes (fa et si) qui n’appartiennent pas à la gamme pentatonique proposée par l’enseignante.15
finaliser la pièce. Seuls deux élèves, G. et T., sont les premiers et les derniers à jouer. Ici, 
l’enseignante introduit la notion « pièce musicale » en expliquant l’organisation de celle-ci 
(introduction, développement, fin) [15]. L’enseignante prépare l’enregistrement et demande du 
silence avant de commencer (10:27) [20]. Lors de l’improvisation collective, l’enseignante change 
d’idée à la fin de la pièce. Elle arrête G. et laisse jouer la fin par T. et J. Elle montre par cette 
attitude une certaine flexibilité dans un changement d’idées pour améliorer un produit, dans ce cas, 
musical . Cette attitude apprend aux élèves a suivre leur instinct dans la recherche d’idées. 16
L’enseignante félicite le groupe à la fin de la séquence (feed-back positif) [3][35]. 	

Voici les tendances observées lors de cette séquence :	

- Lors de cette leçon prédomine la créativité. Toutefois, elle commence par un savoir musical, la 
représentation de la production finale d’une pièce de percussion corporelle. 	

- La présentation de la production finale des élèves sans que l’enseignante dirige, nous montre une 
évolution dans le développement de l’autonomie artistique. Les élèves commencent la 
reproduction de la pièce de percussion corporelle en suivant l’orchestre enregistrée et en faisant, la 
plupart d’entre eux, un mouvement personnel du corps.	

- L’initiation à la créativité à travers l’improvisation sur le xylophone puis à travers le mouvement 
corporel.	

- Le développement de la communication autant de l’œuvre que de la communication dans une 
relation	

- Les savoirs disciplinaire acquis en amont sont consolidés à travers des liens entre eux 	

- L’enseignante met l’accent sur l’attitude scénique (faire silence) à avoir lors de la présentation de 
l’œuvre.	

- Par des interactions interactives, l’enseignante perçoit les difficultés de certains élèves et régule en 
pointant, en guidant et en adaptant certaines stratégies d’apprentissage (enlever les lames du 
xylophone). Elle régule aussi par des feed-back positifs en félicitant les élèves et par des feed-back 





 Ceci a été discuté par l’enseignante et les élèves en classe la leçon suivante. 16
4.2.3 Séquence III	

La séquence III se déroule le 11 juin 2012. Elle est structurée en trois épisodes : entraînement d’un 
ostinato mélodique avec l’accompagnement des instruments de percussion en petits groupes [30] et 
l’écriture de la partition [13], l’exécution de l’œuvre devant la classe et enregistrement de l’œuvre. 
[29]	

La tâche de l’épisode 1 est la continuation de celle commencée la leçon précédente : la composition 
d’un ostinato musicale sur le xylophone et accompagnée par un arrangement d’instruments de 
percussion. Cette composition s’appuie sur la gamme pentatonique et rentre dans la logique de la 
progression des apprentissages de l’enseignante [19]. L’enseignante organise la tâche par des 
consignes orales : terminer la composition, écrire la partition avec les entrées et sorties des 
instruments, mettre un titre selon le caractère de la pièce. Les élèves ont la permission d’aller 
chercher les instruments derrière les armoires [1]. La salle de musique est divisée en deux parties 
par une grande armoire. Les instruments de percussion et d’autres matériels sont rangés derrière 
cette dernière. Se déplacer derrière les armoires sans l’enseignante est une grande responsabilité qui 
se construit tout au long de l’année. Les élèves peuvent le faire uniquement à cette période de 
l’année. Chaque groupe cherche une place dans la classe pour travailler « tranquillement » [4]. Un 
brouhaha s’installe mais ne paraît pas déranger le travail. Nous observons beaucoup de liberté dans 
le déplacement des élèves dans la classe et dans la manipulation des instruments. Pendant que les 
élèves travaillent, l’enseignante passe dans les groupes [7][10][35]. Nous observons les 
interventions suivantes : 	

- elle explique à trois groupes sur quatre comment s’y prendre pour écrire les départs et les sorties 
des instruments sur leurs partitions (chiffres, dessins, lettres…) (02:54) [11][12][14]. Les groupes 
continuent seuls. Ici, l’enseignante utilise les productions des élèves pour enseigner de nouvelles 
connaissances (écrire une partition) ;	

- elle attire l’attention de certains élève sur la technique des instruments qu’ils n’ont jamais ou peu 
utilisés (04:15) [6][11][14][15]. Cependant, elle n’impose pas une manière de jouer [2][16]. Ils 
peuvent explorer d’autres sonorités selon leurs besoins ou leurs préférences (développement d’une 
esthétique personnelle). Quand l’enseignante fait ce type de correction, elle fait aussi de 
remarques positives [35].  L’enseignante ne dit pas à l’élève qu’il joue mal avec l’instrument. Elle 
explique comment il faut le tenir pour pouvoir jouer. Elle lui dit que malgré la mauvaise tenue de 
l’instrument, il joue délicatement et le félicite.	
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- elle apprend aux élèves à gérer les conflits [23]. Un enfant n’est pas d’accord sur le rythme joué 
par un de ses camarades (07:18). L’enseignante explique comment utiliser l’instrument [6][11][14]
[15] en apprenant aux élèves parallèlement à gérer une situation de désaccord par le dialogue 
(08:04) [22][24][25][26][27]. 	

Lors de l’épisode 2, chaque groupe présente sa création musicale au reste de la classe depuis leur 
place de travail [28]. L’enseignante prend des notes dans son carnet de bord. Une fois toutes les 
productions présentées, elle fait les régulations suivantes [35] : 	

- corrige encore la technique instrumentale (09:45) [6][11][14][15] ; 	

- fait entraîner plusieurs fois un groupe afin qu’ils puissent synchroniser leur exécution 
instrumentale (10:39) [3][14]. Comme le groupe n’arrive pas, l’enseignante décide de continuer la 
leçon suivante. 	

L’épisode 3 est celui de l’enregistrement de tous les groupes, les uns après les autres, sans 
interruption [30][35]. Avant ceci, elle attire l’attention sur l’attitude à adopter lors de la tâche 
(attendre leur tour en silence dans un respect envers les autres groupes et ne pas faire du bruit avant 
et après l’enregistrement) en faisant le lien avec le comportement à avoir lors du spectacle [20]. 
Nous observons que l’enseignante n’influence pas avec ses idées les compositions des élèves [2]. 	

Voici les tendances observées lors de cette séquence :	

- Lors de cette leçon prédomine la créativité. A la fin de celle-ci, l’exécution de l’œuvre créée 
devient un savoir musical.	

- Nous observons une évolution de la collaboration. Celle-ci est le centre de l’activité créative, de la 
mise en place et de l’entraînement des pièces composées.	

- Dans cette leçon, les élèves consolident leurs techniques instrumentales par l’entraînement des 
pièces composées et certains savoirs cognitifs dans la transcription de leurs partitions [17]. Par ce 
procédé, ils font aussi des liens entre les savoirs cognitifs et psychomoteurs [18]. 	

- Les régulations interactives entre l’enseignante et les élèves et entre les élèves, favorise la 
formulation et la réponse des question, la discussion et l’expression des idées [32][33][34].	










La séquence IV se déroule le 4 novembre 2012. Elle est structurée en quatre épisodes : entraînement 
d’une pièce de percussion corporelle, entraînement de la mélodie Dies Irae au xylophone, vocalises 
et chant. [29]	

L’épisode 1 commence par l’entraînement d’une pièce de percussion corporelle (Body Salsa) [6]. 
L’enseignante ne compte plus à haute voix (séquence 1) pour donner le départ. Elle frappe avec le 
pied quatre fois et fait l’exercice avec les élèves. A la fin de l'exercice, l’enseignante s’excuse 
devant les élèves parce qu’elle a oublié de faire le geste du changement de phrase musicale. 
Quelques élèves lui disent qu’ils n’ont pas besoin du geste et d’autres si. L’enseignante décide de 
continuer à le faire pour ceux qui en ont besoin. Par cette action, l’enseignante envoie le message de 
soutien et de compréhension vis-à-vis de ceux qui n’y arrivent pas encore [22]. Ensuite, l’exercice 
pose problème sur le passage de la partie A à la partie B. L’enseignante entraîne les élèves sur ce 
passage en décortiquant chaque mouvement pour résoudre la difficulté [19][35]. Ici, nous observons 
par cette action, un exemple de perfectionnement par la persévérance vers la réussite de la tâche. 
L’enseignante demande aussi à ses élèves d’« être plus artistiques, moins robots » dans leur attitude 
corporelle en visant une certaine esthétique (03:06) [20].  	

Dans l’épisode 2 les élèves chantent d’abord la mélodie de Dies Irae en « solmisation » (04:18) [6]
[18], ensuite, ils l’entraînent sur le xylophone pendant un moment (06:27) [18], et ils finalisent 
l’activité instrumentale avec l’exécution de la mélodie avec accompagnement orchestral (10:33) 
[28]. Pendant l’entraînement sans accompagnement orchestral, il y a une difficulté lors d’un 
passage. L’enseignante utilise la même stratégie pour surmonter la difficulté que pendant la 
percussion corporelle.  Il y a un transfert de stratégie d’apprentissage. Elle utilise aussi la 
« solmisation » pour chanter le passage en question et pour mieux transférer la mélodie sur le 
xylophone (08:31) [6][18]. Les élèves s’entraînent seuls, à deux, à trois, ou s’entraident et 
l’enseignante passe à travers les xylophones pour contrôler et pour aider si besoin [35]. Elle pointe 
sur la partition d’un élève pendant qu’il joue avec l’accompagnement orchestral [35]. Avant de 
jouer tous ensemble la partition, l’enseignante demande du silence et fait le lien avec le 
comportement lors du spectacle [20]. L’assimilation de la mélodie se fait par plusieurs techniques 
musicales (champs d’activités) : le corps (phonomimie), la voix (chant), le solfège (lecture des 
notes) et le xylophone. 	

L’épisode 3 est celui des vocalises. L’enseignante exige de « l’élégance » pour chanter et montrer au 
travers un geste corporel la posture droite du corps pour chanter [20]. Lors des vocalises, 
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l’enseignante dessine sur le tableau les mouvements de certains sons  qu’elle souhaite faire chanter 17
aux élèves (16:33).  Certains élèves assimilent mieux l’exercice grâce au dessin.  	

L’épisode 4 commence avec l’activité vocale où les élèves chantent une chanson à deux voix 
(20:47). L’enseignante place certains élèves dans des endroits stratégiques du chœur soit pour servir 
de repère vocal aux élèves en difficulté soit pour maîtriser la discipline (17:48). Elle enregistre le 
chant des élèves qui sera écouté par la classe la leçon suivante. 	

Voici les tendances observées lors de cette séquence :	

- Lors de cette leçon prédomine l’apprentissage des savoirs musicaux.	

- Les élèves ne dépendent plus de la voix de l’enseignante pour commencer l’exécution de la pièce 
de percussion corporelle. La nouvelle technique, plus musicale, vise à préparer les élèves à se 
produire sur scène devant un public externe de façon autonome. 	

- L’enseignante en reconnaissant qu’elle s’est trompée devant ses élèves, permet de relativiser 





La séquence V se déroule le 5 mars 2013. Elle est structurée en trois épisodes : exercices de détente, 
de respiration et solmisaton, chant, et mise en scène de mélodies créées avec des tubes sonores. [29]	

L’épisode 1 commence par des exercices de détente et de respiration pour ensuite faire des vocalises 
en solmisation. Le moment est devenu un rituel au sein de la classe. Après un moment de 
solmisation, l’enseignante demande aux élèves de chanter plus grave la note sol. Elle leur donne 
comme départ un son plus grave que le sol du piano. Les élèves chantent juste en suivant les gestes 
de l’enseignante (phonomimie) (02:23). Ici, nous observons l’intériorisation des sons [19]. 	

Pendant l’épisode 2, les élèves répètent une chanson du spectacle à deux voix quand soudain, 
l’enseignante commence à chanter une troisième voix sans avoir averti le groupe (05:48). Les 
élèves continuent à chanter. Ceci nous montre encore une fois (séquence II), que les élèves sont 
habitués à ce type d’intervention de la part de leur enseignante. 	

L’épisode 3 commence par l’entraînement de la mélodie créée par les élèves. Chaque enfant a un 
tube sonore (une note). La classe est divisée en quatre groupes formés de quatre ou cinq élèves. 
 51
 Par exemple : une ligne droite couchée traduit une note tenue.17
Ceux-ci doivent continuer leur mélodie ou l’améliorer selon les remarques faites par l’enseignante 
[4][24][25][26]. Pendant la leçon précédente, chaque groupe devait créer une mélodie avec les tubes 
sonores et la présenter au reste de la classe [13]. Celle-ci explique l’attitude à avoir lors de 
l’entraînement de la mélodie (ne pas parler quand on joue et de ne pas tourner le dos au public) 
[20]. Nous remarquons que la constitution des groupes n’est pas la même que ceux de la séquence 3 
lors de la création d’un ostinato mélodique. Les élèves forment leurs groupes eux-mêmes [1]. Nous 
observons aussi qu’ils disposent librement de l’espace de la classe [1]. Cela ne produit pas de 
désordre et se fait tout naturellement. Il y a même un groupe qui a pris place derrière l’armoire qui 
divise la classe en deux. L’enseignante passe par les groupes pour [35] :	

- contrôler que tout le monde travaille [7] ;	

- proposer de l’aide ;	

- corriger une mélodie qui pose un problème de rythme ou de synchronisation au moment de son 
exécution (10:09) ;	

- donner son avis sans imposer ses idées[2][6] ;	

- rappeler le temps restant pour finaliser la tâche [8] ; 	

- expliquer que tous les élèves ont des idées différentes et que grâce à celles-ci le spectacle prendra 
forme. Un élève dit que ce que fait son groupe est nul et qu’elle a beaucoup d’idées mais qu’ils 
n’ont pas le temps de tout faire [21]. L’enseignante lui répond qu’« un spectacle se fait avec des 
choses simples et avec des choses complexes » et qu’il faut garder les idées pour la leçon suivante. 
Pendant la leçon suivante une discussion a eu lieu sur le partage d’idées et sur la qualité éventuelle 
de celles-ci [34]. 	

L’épisode 4 débute par la mise en scène de la scène qui correspond à la classe . Maintenant, 18
l’enseignante demande aux groupes de présenter leurs mélodies les uns après les autres en faisant 
comme s’ils étaient sur scène (14:04). Ils jouent la mélodie créée en marchant accroupis. Les élèves 
du premier groupe s’arrêtent devant la scène. Ils sont alignés en occupant toute la longueur. Le 
groupe qui suit se place derrière le premier aussi aligné dans la longueur de la scène et ainsi de suite 
jusqu’au dernier groupe. L’enseignante observe et prend note. La présentation terminée, celle-ci fait 
des changements sur la mise en scène [35]. Elle ne modifie pas les créations des élèves Ceux-ci 
exécutent leurs productions en tenant compte des changements. Certains d’entre eux proposent des 
 52
 La classe CYT/6 doit représenter symboliquement « la déforestation ». Ils disposent de tubes sonores. L’ensemble de 18
tubes forme la gamme pentatonique. Chaque tube représente une note de la gamme (do ré mi sol la) 
idées spontanément. L’enseignante écoute les idées. Malgré quelques amusements et des rappels à 
l’ordre dans la classe, les élèves travaillent et participent. L’enseignante donne des explications 
concernant la performance musicale des élèves (elle leur explique le besoin de s’entraîner et la 
difficulté à maîtriser la mélodie quand on est encore trop concentrés sur la celle-ci, ce qui fait qu’on 
soit trop statiques), la mise en scène et l’attitude à adopter (comment se tenir sur scène, par où 
rentrer, l’importance du silence) [35]. Elle rappelle que rien est décidé pour l’instant.	

Voici les tendances observées lors de cette séquence :	

- Lors de cette leçon prédomine la créativité. Toute fois, elle commence par le savoir musical chant.	

- L’improvisation de l’enseignante sert de modèle aux élèves dans la prise de risque, l’intervention 
spontanée et la flexibilité lors d’une activité créative.	

- Les élèves utilisent inconsciemment plusieurs savoirs musicaux acquis en amont pour créer et 
pour faire la mise en scène : mouvement corporel, synchronisation, improvisation, instrumentation 
(tubes sonores) [18].	

-  Lors de la discussion du groupe classe, les élèves ne critiquent pas les idées données. Un non-
jugement est établit dans la classe [22].	







La séquence VI se déroule le 6 mai 2013. Elle est structurée en quatre épisodes : chant, mise en 
scène de la mélodie créée, mise en scène du changement des tubes, mise en scène de la 
chorégraphie. [29]	

L’épisode 1 commence par une activité vocale : les élèves chantent une chanson du spectacle à deux 
voix. L’enseignante corrige la justesse vocale. Il y a des moments d’amusement tout en travaillant. 
Les élèves de la deuxième voix demandent à l’enseignante s’ils peuvent chanter en cercle et en se 
regardant pour mieux s’écouter. L’enseignante accepte (04:47).	
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Dans l’épisode 2, l’enseignante écrit sur le tableau la structure  de la scène avec l’aide des élèves 19
(05:56). Nous observons un grand changement par rapport à la mise en scène observée durant la 
cinquième séquence. Maintenant, les élèves de chaque groupe sont debout en formant un cercle 
bien fermé, regardant à l’intérieur du cercle et le bras qui tient le tube vers le haut en dessus de la 
tête (symbolisant la forme d’un arbre), l’autre bras est collé au corps vers le bas.  Un groupe après 
l’autre joue la « mélodie créée avec les tubes sonores » au sol sans déplacement et ensuite se 
mettent débout pour revenir à la position initiale. L’enseignante demande à un groupe d’élèves de 
jouer leur mélodie créée au milieu de la classe et demande au reste de la classe d’observer (09:25) 
[28][35]. Le groupe joue d’abord la mélodie en restant accroupi sans se déplacer. Ensuite, il joue la 
mélodie en se déplaçant accroupi. L’enseignante demande au groupe de choisir une manière de faire 
: jouer la mélodie créée accroupi sans ou avec déplacement. Après une longue discussion entre 
l’enseignante et les élèves au sein de la classe, ces derniers choisissent le tableau sans déplacement. 
L’enseignante pense que c’est trop figé mais accepte la décision du groupe. [1][3][7][16][21][22]
[24][25][26][27][30][32][33][34]	

La leçon continue dans l’épisode 3 avec la mise en scène du « changement des tubes entre les 
élèves » (12:45). L’enseignante donne les consignes de cette partie de la scène (on ne lance pas les 
tubes, on ne fait pas du bruit quand on pose ceux qui ne seront plus utilisés) [20]. Au milieu de 
l’essai, celle-ci arrête le groupe pour leur indiquer qu’ils doivent regarder le public (13:58) [20]. 
Puis, la classe répète la mélodie de Carmina Burana jouée avec les tubes sonores. Ils sont assis 
parterre sans bouger. 	

Dans l’épisode 4, la séquence se finalise avec l’explication de l’enseignante concernant le 
déplacement des élèves jusqu’à former, encore une fois, la figure de l’arbre du début de la scène 
pour enchaîner avec la chorégraphie finale. Les élèves doivent être attentifs au changement de 
musique pour se déplacer et chercher leur groupe. Commence un nouvel essai (15:09). Au moment 
du changement de musique, tous les groupes ont formés les « arbres » sauf le groupe de garçons. 
L’enseignante arrête la musique et s’approche du groupe en question pour les rappeler à l’ordre 
(16:50) [35]. S. dit que Sa. a mal au pied. L’enseignante leur dit que si cela arrive pendant le 
spectacle, ils doivent faire un sourire et continuer comme si ne rien était et elle ajoute : « je veux 
voir quatre arbres et pas trois et demi ». Les élèves rient. Un nouveau essaye se prépare. Les élèves 
font du bruit. L’enseignante dit : « je ne jamais vu un arbre qui parle ! ». Les élèves rient encore. 
Puis, dit à la classe : « j’attends le silence pour commencer », « j’aimerais voir ces beaux arbres 
monter en douceur ». La répétition commence enfin en silence et l’enseignante leur demande de 
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 Organisation chronologique de tous les éléments qui participeront à la scène : mélodies créées avec les tubes sonores, 19
changement des tubes entre les élèves, Carmina Burana jouée par les tubes et Carmina Burana dansée sans les tubes.
rester droit [20]. A la fin, un groupe se lance les bâtons et quelques-uns tombent parterre. Toute la 
classe et l’enseignante rient. 	

Voici les tendances observées lors de cette séquence :	

- Lors de cette leçon prédomine la créativité. Cependant, le chant qui est abordé au début de la 
leçon, est travaillé dans un cadre bien structuré. Les élèves suivent les indications de l’enseignante 
et n’ont aucun contrôle de la tâche. Néanmoins, ceux-ci apportent, de manière spontanée, des 
stratégies d’apprentissages pour améliorer leur performance. L’enseignante accepte les 
propositions. 	

- Pendant l’activité créative, la recherche de la mise en scène, nous montre le développement d’une 
autonomie du point de vue de la collaboration et de la communication dans un rapport horizontal 
au sein du groupe classe, enseignante compris (Meirieu, 1984 in Rey, 2012). Nous avons dit plus 
haut, que la collaboration n’existait pas sans la communication. Ces capacités s’articulent lors de 
la recherche d’idées (créativité en petit groupe, mise en scène en groupe classe, etc.) grâce à un 
bon climat de classe où s’invite souvent la bonne humeur et à l’attitude de bienveillance de 
l’enseignante. Son regard positif et confiant, ses encouragements et ses remarques positives, vis-à-
vis de ses élèves, sont aussi autant d’éléments qui permettent ce développement.	

- L’enseignante régule de façon créative. Elle porte une attention tout particulière à la démarche 
esthétique. Elle vise la valorisation des créations autant par le regard critique des élèves que par 







L’observation du spectacle enregistré nous mène à divers constats et nous montre en parallèle le 
développement d’une autonomie artistique. Voici la synthèse de ces éléments :	

• Les élèves maîtrisent des savoirs disciplinaires (chant, danse, instrument…)	

• Les élèves collaborent avec leurs camarades de classe et avec les autres classes	

• Chaque classe a créé une scène en collaboration avec l’enseignante	

• Les différentes préparations avant la représentation et les divers déplacements lors de la 
représentation se font sans l’aide d’un adulte. L’élève devient responsable de ses actes. 	

• Les élèves sont responsables du matériel (instruments, maquillage, costumes, etc.), de la 
salle de gymnastique, des coulisses et de la scène avant, pendant et après le spectacle	

• Ni dégât matériel ni conflit relationnel n’a été constaté	

"
En ce qui concerne l’analyse qualitative des séquences, nous pouvons résumer les actions de 
l’enseignante de la manière sous-mentionnée. Ces actions tendent à amener les élèves vers une 
autonomie artistique. Elle se remarque notamment lors du spectacle du point de vue de la créativité, 




- L’enseignante favorise progressivement le développement de la créativité en commençant par des 
improvisations faites par elle-même. Il s’ensuit celles des élèves, pour terminer sur des créations 
destinées au spectacle.	

- Comment cet enseignement rigoureux peut s’articuler avec la créativité ? L’enseignante n’hésite 
pas à prendre de risques en acceptant les idées et les produits créatifs de ses élèves sans les 
influencer ni les juger. Cependant, elle reste stricte envers le résultat et la recherche d’une 




- L’enseignante développe progressivement les contenus musicaux, ainsi les techniques vocales et 
instrumentales chez les élèves. La dimension esthétique apparaît aussi dans ce développement en 
forme d’un « échafaudage » qui va donner forme à l’œuvre artistique. Le sens de celle-ci va 
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émerger à travers l’ensemble des représentations et des valeurs de tous les acteurs au sein de la 
classe. 	

- Les tâches d’apprentissages sont alternées par des tâches de créativité ce qui permet la 
consolidation de ces savoirs (cognitifs et psychomoteurs). Ceci mène les enfants à réaliser un 
spectacle de qualité. 	

- L’enseignante utilise une variété des stratégies pour enseigner chaque objet de savoir. 	

- Elle entraîne les élèves jusqu’à la performance des résultats désirés dans une perspective de 
formation continue. Elle ne laisse pas un apprentissage à mi-chemin. 	

Capacités transversales : collaboration – communication	

- Les «exercices de communication» proposés par Auger & Boucharlat (2003), se mettent en place 
depuis le début de l’année scolaire mais sous forme implicite. L’enseignante favorise des 
situations où les élèves apprennent à s’exprimer et à écouter les autres. Et cela pas seulement 
pendant les travaux de groupe et d’entraide (collaboration) mais aussi à travers les discussions à la 
fin de chaque production.	

- L’enseignante encourage une communication dans une perpective de non-jugement et de feed-
back positifs. Elle exige la même attitude à ses élèves. Celle-ci permet l’expression spontanée si 
importante dans le développement de la créativité.	

- La favorise des situations où la collaboration se forge par la participation des élèves dans 
l’élaboration d’idées et le partage de celles-ci dans la construction du spectacle.	

  Démarche pédagogique	

- L’enseignante varie les activités proposées lors d’une leçon (trois à quatre tâches de champs 
d’activités différents). Cette variété d’activités observée aussi dans la planification générale, 
développe chez les élèves diverses formes d’expression musicale. Ces outils vont enrichir le 
travail créatif et l’activité artistique.      	

- L’enseignante instaure des rituels. Ceux-ci permettent que les transitions entre les différentes 
tâches proposées dans une leçon se fassent de manière naturelle, dans l’ordre et rapidement. Cette 
façon de procéder sécurise les enfants et développe chez eux une certaine autonomie dans leurs 
déplacements (dans l’espace physique de la classe lors des créations et de la manipulation du 
matériel). Cette autonomie est constatée lors de l’observation du film du spectacle.	
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- L’enseignante structure de manière rigoureuse son enseignement. Celui-ci se complexifie 
progressivement en apportant parallèlement de plus en plus de liberté aux élèves (créativité). 	

- L’enseignante utilise les enregistrements comme outil d’enseignement pour développer l’auto-
évaluation et l’auto-critique chez les enfants. A travers cet outil, ils prennent conscience de leurs 
performances et préparent leur attitude scénique.  	

- A travers une évaluation formative continue, l’enseignante régule l’enseignement par des 
adaptations, des ajustements et des contrôles tout en gardant en regard bienveillant. Cette 
évaluation lui permet aussi de mieux connaître les élèves.	

Nous concluons que pour que l’autonomie artistique se développe, il est nécessaire de mettre en 
place les points suivants :	

• une démarche pédagogique rigoureuse où s’imbriquent l’apprentissage des savoirs et la 
créativité (tant de l’enseignant que des élèves) ;	

• une collaboration de tous les acteurs dans la création de l’œuvre ;	

• une communication entre pairs qui sous-entend une collaboration ;	

• une communication de l’œuvre artistique ; 	

• un regard « holistique » appuyé sur la connaissance de possibilités émotionnelles, 
affectives, cognitives et sensorio-motrices des élèves. Pour mettre en place ce dernier point, 
il est nécessaire une connaissance approfondie de ces derniers et une relation de confiance 








Notre étude de cas nous a permis, à partir d’un constat, d’observer une diversité d’actions 
d’enseignement qui mènent au développement de l’autonomie artistique chez les élèves. Ce constat 
dégagé à travers la maîtrise et l’articulation des savoirs musicaux et transversaux dans un spectacle 
musical, nous a permis de centrer notre cadre théorique sur les savoirs disciplinaires, transversaux 
(la collaboration et la communication) et la créativité.	

Dans l’apprentissage et la consolidation d’un savoir, la créativité agit comme facteur de motivation 
(intrinsèque) pour les élèves car il donne sens à ce savoir par l’élaboration de leur propre 
production. Dit autrement, la créativité permet la consolidation des savoirs disciplinaires. Donc, 
nous concluons que l’alternance entre un apprentissage rigoureux et progressif des savoirs 
disciplinaires avec des activités créatives permet le développement artistique chez les enfants. La 
création d’un spectacle en collaboration entre l’enseignante et les élèves est la résultante de cette 
alternance.	

En observant nos propres actions, nous avons dégagé de celles-ci, un enseignement créatif qui 
englobe le développement des savoirs disciplinaires, des capacités transversales et de la créativité 
chez les enfants. Cet enseignement s’appuie sur l’évaluation formative. Celle-ci nous permet un 
travail sur la relation par des feed-backs positifs et des marques de confiance données aux élèves 
lors des régulations des activités.	

Nous sommes conscients que ce type de spectacle est plus facilement réalisable en ayant deux 
leçons de musique par semaine comme dans notre cas. Même si un projet reste modeste, la 
communication des créations des élèves devant un public externe (camarades, enseignants, parents) 
développe l’autonomie artistique. Celle-ci développe à son tour, d’autres capacités si importantes au 
développement de l’individu. Ce développement se fait par un enseignement rigoureux en 
favorisant la créativité, la communication et la collaboration de ses élèves.	

"
Nous espérons que cette recherche servira à mieux comprendre l'articulation possible entre 
créativité et savoirs disciplinaires et le rôle de l’enseignant dans celui-ci. Puis, nous souhaitons 
qu’elle inspire d’autres recherches visant les actions de l’enseignant lors de la mise en place d’un 
projet de spectacle, afin de corréler nos résultats et de comprendre les facteurs qui interviennent 
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Planification des séquences pédagogiques de musique au CYT  
2011-12 / 2012-13 
!
 Monica Aliaga!!!!
Séquences pédagogiques SP 
!!
Semaines de l’année scolaire 2011-12 : 5ème année!






• Exercices de détente!
• Respiration abdominale consciente : inspiration et expiration!
• Activité vocale : mise en voix : solmisation Kodaly, vocalises!
 Les élèves seront capables de :!
•  Prendre conscience de la posture et de la respiration !
•  Mettre le corps en état de décontraction (bras, épaules 
détendus)!
•  Développer le souffle !
•  Développer une bonne diction  !
•  Attaquer le son correctement!
•  Mémoriser la hauteur des notes en faisant appel à la 
mémoire auditive, visuelle et/ou cinétique
MODALITES!
Stratégies d’application et réalisations EVALUATIONS 
•  Prise de conscience de la respiration abdominale en position 
couchée, assise et debout!
•  Relaxation guidée (avec musique)!
•  Echauffements et exercices vocaux !
•  Emission du son par des jeux vocaux : voix chantée : note 
soutenue, glissando, staccato ; voix parlée : comptines!
•  Solmisation Kodaly : commencer par la tierce mineur SOL – MI, 
ajouter le LA, puis le RE, puis le DO à intervalles de trois, quatre 
ou cinq semaines.
• Evaluation formative lors des séquences pédagogiques.!
• Evaluation sommative lors de tests de chant
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1 2 3 4 5 6 7 8 9 10 11 12 13 14 15 16 17 18 19 20 21 22 23 24 25 26 27 28 29 30 31 32 33 34 35 36 37 38 39
  !I                                                                            
! Monica Aliaga                                                                                                                                                                                                                                                                          
!
SP1  !Préparation au chant! !
SP2  !Chant! !
SP3! Rythme!   !
SP4! Corps!   !
SP5! Registres de la voix!   !
SP6! Xylophone!   !
SP7 ! Créativité – Sonorisation de l’orage!  !
SP8! Créativité – invention d’un ostinato mélodique!   !
SP9! Djembé!   !
SP10!Créativité – Improvisation – Partition graphique! !
SP11! Créativité – Gamme pentatonique! !
SP12!Gospel - Negro spiritual. Chanson : Go down, Moses! !
SP13!Dies Irae (xylophone) – Chant grégorien!!
SP14!Les quatre saisons (A. Vivaldi) – L’hiver (2e mouvement) – Rythme!!
SP15!Les quatre saisons (A. Vivaldi) – L’hiver (2e mouvement) – Rythme!!
  !II                                                                           
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!
Préparation au chant!
Détente – Technique de la respiration – Solmisation Kodaly – Vocalises!
SP1!
!







• Exercices de détente!
• Respiration abdominale consciente : inspiration et expiration!
• Activité vocale : mise en voix : Solmisation Kodaly, vocalises!
• Créativité : improvisation et création avec la voix!
 Les élèves seront capables de :!
•  Prendre conscience de la posture et de la respiration !
•  Mettre le corps en état de décontraction (bras, épaules détendus)!
•  Développer le souffle !
•  Développer une bonne diction  !
•  Attaquer le son correctement!
•  Mémoriser la hauteur des notes en faisant appel à la mémoire auditive, visuelle et/ou 
cinétique (phonomimie)
MODALITES!
Stratégies d’application et réalisations EVALUATIONS 
•  Prise de conscience de la respiration abdominale en position couchée, assise et 
debout!
•  Relaxation guidée (avec musique)!
•  Echauffements et exercices vocaux !
•  Emission du son par des jeux vocaux : voix chantée : note soutenue, glissando, 
staccato ; voix parlée : comptines!
•  Solmisation Kodaly : commencer par la tierce mineur SOL – MI, ajouter le LA, puis le 
RE, puis le DO, puis le SI et le FA à intervalles de trois, quatre ou cinq semaines!
•  Improviser des son avec la voix (glissando/staccato, mouvement ascendant/
descendant, aigu/grave)!
•  Inventer et raconter une histoire par des onomatopées 
• Evaluation formative lors des séquences pédagogiques.!
• Evaluation sommative lors des tests de chant
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1 2 3 4 5 6 7 8 9 10 11 12 13 14 15 16 17 18 19 20 21 22 23 24 25 26 27 28 29 30 31 32 33 34 35 36 37 38 39
  !III                                                                          











 Activité vocale : interprétation de chansons  Les élèves seront capables de :!
• Chanter avec justesse une mélodie!
• Chanter en respectant le rythme de la mélodie!
• Contrôler le souffle pendant la phrase musicale!
• Chanter en articulant correctement chaque mots!
• Chanter par cœur les paroles des chansons!
• Fondre sa voix dans la «voix groupe»!
• Interpréter de manière personnelle une chanson (6ème)!
• Percevoir la structure d’une phrase musicale!
• Tenir sa partie (hauteur, timbre, dynamique) dans un contexte polyphonique!
• Phraser son expression en fonction d’une attention !
• Communiquer et transmettre un message lors du chant!
• Chanter dans une langue étrangère 
MODALITES!
Stratégies d’application et réalisations EVALUATIONS 
• Apprentissage des chansons en groupe par imitation (méthode orale) : à l’unisson, à 
capella, avec accompagnement instrumental (piano, guitare, percussion)!
• Apprentissage de la polyrythmie : exemple :!
- canon : Rame, Yamika, Rumbali, Flic-flac, Hine mah tow, Un point de jaune!
- ostinato mélodique : Les lionnes, Yamika!
- à deux voix par tierce ou d’autres intervales : Dzindzin Kololo !
- d’autres arrangements à plusieurs voix : 2 voix + Soliste ou narrateur
• Evaluation formative lors des séquences pédagogiques.!
• Evaluation sommative lors de l’interprétation d’une chanson
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• Activité corporelle : Percussion corporelle!
• Solfège : lecture des rythmes simples : noire, croche-croche, blanche, blanche pointée, 
ronde, soupir, demi-soupir croche (contre-temps), pause, demi-pause, 4 doubles 
croches et ses dérivées, croche-noire-croche, noire pointée-croche!
• Activité instrumentale : exécution des rythmes sur des instruments de percussion!
• Créativité : création des séquences rythmiques
 Les élèves seront capables de :!
• Suivre corporellement la pulsation des pièces musicales!
• Reproduire des motifs rythmiques simples par imitation et par la lecture de codage 
traditionnel!
• Frapper des rythmes en maintenant un tempo régulier!
• Frapper des rythmes en portant attention à la qualité et aux nuance des sons!
• Exécuter une séquence rythmique en polyrythmique!
• Percevoir physiquement les rythmes!
• Improviser et inventer des rythmes sur un instrument de percussio
MODALITES!
Stratégies d’application et réalisations EVALUATIONS 
• Travail sur la pulsation : à l’aide d’écoutes sonores diverses, les élèves déterminent et 
frappent la pulsation (frappent dans les mains, sur un instrument de percussion, en se 
déplaçant avec les pieds) SP4!
• Les élèves frappent dans les mains, sur d’autres parties du corps ou sur des 
instruments de percussion en imitant les rythmes proposés par l’enseignant!
• Lecture de fiches de rythme (1, 2 et 3) avec des séquences rythmiques de difficulté 
progressive !
• Accompagnement rythmique des chansons avec des percussions : Yamika SP8!
• Improvisation des rythmes sur le xylophone, le djembé et d’autres instruments de 
percussion SP8 SP9!
• Invention des séquences rythmiques (ostinato) avec les rythmes appris SP8!
• Apprentissage des séquences rythmiques en polyrythmie!
• a) Lecture rythmique de la partition Chanson à hisser : croche-2 doubles croches!
• b) Lecture rythmique de la partition L’hiver (Vivaldi) : rythmes dérivés des 4 doubles 
croches SP9 SP14!
• c) Toutes les classes visionnent le film STOMP + Discussion
• Evaluation formative lors des séquences pédagogiques!
• Evaluation sommative lors de la lecture des fiches rythmiques, de l'exécution de 
séquences rythmiques inventées, de polyrythmies
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Corps!
Mouvements et percussion corporelle !
SP4!
!
  a)                                                                                     a)            b)1 Partie A                  a)            b) 1 Partie B    c)






• Activité corporelle : !
- Transformation des rythmes en percussion corporelle!
- Percussion corporelle : Body Groovy  (5e année) et Body Salsa (6e 
année). Figures rythmiques : noire, 2 croches, demi-soupir croche!
- Forme de l’œuvre : Intro ABABA et ABBAABBA!
                              
 Les élèves seront capables de :!
• S’approprier des rythmes par le corps dans la bonne humeur!
• Développer le sens du rythme et de la pulsation!
• Développer la concentration, la coordination et la latéralisation!
• Vivre avec l’autre dans une relation collective
MODALITES!
Stratégies d’application et réalisations EVALUATIONS 
• a) Traduire des cellules rythmiques par la percussion corporelle (motifs pris 
des fiches rythmes 1, 2, 3…) par imitation et par la lecture de codage 
traditionnel SP3!!
• b) 1. Body Groovy /  2. Body Salsa : Apprentissage de chaque cellule 
rythmique par imitation, puis par partie : A, ensuite B!
• Enchaînement des cellules rythmiques !
• Mise en place de la structure de la pièce!
• c) Jouer la pièce avec l’orchestre enregistrée : version intégrale, puis play-
back!
• d) Chorégraphie inventée par les élèves (par classe) : comédie musicale!!
• Improviser et inventer des mouvements corporels sur des musiques ou des 
séquences rythmiques
 Evaluation formative lors des séquences pédagogiques
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Registres de la voix!









• Activité d’écoute : !
- Les registres de la voix humaine!
- La famille de cordes frappées, frottées et pincées
 Les élèves seront capables de :!
• Découvrir la voix comme un instrument de musique!
• Reconnaître auditivement les registres de la voix humaine : soprano, alto, 
ténor, basse!
• Reconnaître les instruments de la famille de cordes visuellement et 
auditivement !
• Identifier les instruments à cordes impliqués dans des pièces musicales !
• Transférer des connaissances à d’autres situations
MODALITES!
Stratégies d’application et réalisations EVALUATIONS 
• Exposé sur les registres de la voix humaine et des instruments de la famille 
des cordes!
• Ecoute active des pièces chantées en différents styles (opéra, pop, rap, 
musique du monde) + Différenciation des différents registres de la voix!
• Présentation visuelle des instruments à corde!
• Ecoute et analyse d’œuvres musicales impliquant les instruments à cordes!
• Transfert des registres sur les xylophones de la classe (carillon, soprano, 
teneur-alto, basse)
• Evaluation formative lors des séquences pédagogiques!
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SP6                                                                               Xylophone !
!
                              a)                                                 b)                                                        c)                                  d)                           e)            f)!





• Activité instrumentale : xylophone!
• Solfège : lecture d’une mélodie en codage traditionnel!
• Créativité : improvisation et invention sur la gamme pentatonique !
 Les élèves seront capables de :!
• Chanter la mélodie des pièces instrumentales avec le noms des notes!
• Reproduire sur le xylophone une mélodie!
• Transférer les rythmes appris sur une partition mélodique en codage traditionnel!
• Tenir les baguettes correctement lors de l’exécution instrumentale!
• Jouer avec les deux mains en alternance lors de l’exécution instrumentale!
• Produire un son de qualité grâce à la souplesse et à la qualité du geste sonore!
• Jouer en étant synchronisé avec l’orchestre musical enregistré!
• Déchiffrer et lire une partition en codage traditionnel
MODALITES!
Stratégies d’application et réalisations EVALUATIONS 
• Travail du geste sonore : tenue des baguettes, attaque du son, tenue corporelle, 
souplesse du mouvement!
• Apprentissage de la mélodie : par imitation, lecture chantée (solmisation) de la partition    
SP1!
• Exécution de la mélodie avec l’accompagnement orchestral!
• Apprentissage de mélodies : SP3!
a) Au bout du fil :                                    SOL  LA!
b) Ballade :                                             SOL  LA  SI!
c) Ostinato deYamika :                   MI    SOL  LA!
d) Yamika :                              RE  MI    SOL  LA!
e) Shuffle                                                SOL  LA  SI  DO!
f)  Gamme pentatonique : DO RE  MI    SOL  LA!
g) Dies Irae :                                           SOL  LA  SI  DO  RE!
• h) Chaque classe joue une pièce différente pour le spectacle!
• Traduire des mouvements corporels sur le xylophone SP4!
• Improviser sur la gamme pentatonique et inventer un ostinato mélodique SP11
 Evaluation sommative individuelle lors de l’exécution d’une mélodie
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Créativité : sonorisation de l’orage!
Chanson-canon : Flic-flac – L’orage – La pastorale (Beethoven)!
SP7!






• Activité vocale : chanson : Flic, flac (A. Lambert)!
• Activité instrumentale : bruitages !
• Nuances : pp, p, f, ff !
• Activité d’écoute : descriptive et imagée!
• Créativité : sonorisation de l’orage
 Les élèves seront capables de :!
• Chanter la chanson Flic, flac à cappella et en canon!
• Tenir sa partie (hauteur, timbre, dynamique) dans un contexte polyphonique!
• Reproduire avec des instruments de percussion un phénomène de la nature : 
l’orage, la pluie (bruitages) !
• Organiser les bruitage de manière cohérente!
• Participer à un projet collectif!
• Travailler en groupe en respectant les faiblesses et les talents de ses 
camarades !
• Donner une signification, par des images, à une musique écoutée 
MODALITES!
Stratégies d’application et réalisations EVALUATIONS 
• Travail vocal : voix chuchotée, voix parlée SP1!
• Apprentissage par imitation de la chanson SP2!
• Sonorisation de l’orage avec des instruments de percussion : groupe classe. 
Tenir compte des nuances lors de la sonorisation!
• Chanson Flic, flac avec la sonorisation !
• Sonorisation de l’orage par groupe de 4 ou 5 élèves et réalisation d’une 
partition graphique!
• Production finale et enregistrement de chaque groupe + Ecoute active + 
Discussion !
• Chanson Flic, flac en canon + bruitages                                                                                               !
• Ecoute d’un extrait du Quatrième mouvement de “La Pastorale” (Beethoven) + 
Discussion + Dessiner la musique
 Evaluation formative lors des séquences pédagogiques.
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Créativité : invention d’un ostinato mélodique!






• Activité vocale : chanson Yamika en canon et avec un ostinato mélodique!
• Activité instrumentale : ostinato mélodique joué sur le xylophone, ostinato 
rythmique joué sur le djembé!
• Solfège : lecture d’une partition : codage traditionnel!
• Créativité : invention d’un ostinato : création cadrée
 Les élèves seront capables de :!
• Inventer et produire un ostinato mélodique sur le xylophone!
• Tenir sa partie (chant, instrument) dans un contexte polyphonique!
• Produire un son de qualité grâce à la souplesse et à la qualité du geste 
sonore!
• Comprendre les éléments constitutifs d’une partition en codage traditionnel!
• Reproduire sur le djembé le rythme d’accompagnement de la chanson 
Yamika.
MODALITES!
Stratégies d’application et réalisations EVALUATIONS 
• a) Apprentissage de la mélodie de la chanson : solmisation Kodaly SP1!
• b) Apprentissage des paroles SP2!
• c) Apprentissage de l’ostinato mélodique : solmisation Kodaly :  1  2   3  4  SP1 !
                                                                                                     (noire)  A  G  A  E  !
• d) Interprétation en forme canon SP2                       !
• Les élèves chantent l’ostinato mélodique pendant que le maître chante la 
chanson Yamika et vice-versa SP2!
• Marquer le rythme de la chanson Yamika avec les mains SP3!
• Le maître chante Yamika : les élèves lèvent la main quand ils entendent les 
quatre doubles-croches SP2 SP3!
• Prendre conscience du rythme 4 doubles-croches dans la chanson : taper le 
rythme avec les mains seulement quand il apparaît dans la chanson SP3   !
• e) Découverte de la partition de la chanson Yamika (lecture chantée) SP1SP3!
• f) Changement du rythme de l’ostinato : 1          2           1          2    SP3!
                                   (croches)                 AA       GG        AA       EE         !
                      (doubles-croches)                  AAAA  GGGG  AAAA   EEEE !
• Les élèves chantent les différents ostinati SP1!
• Les élèves jouent les différents ostinati sur le xylophone : les croches et les 
doubles-croches avec mains alternées SP6
• Evaluation formative lors des séquences pédagogiques.!
  !X                                                                          
! Monica Aliaga                                                                                                                                                                                                                                                                          
!!!!!
!




Stratégies d’application et réalisations EVALUATIONS 
• Les élèves chantent la chanson et jouent au même temps un des ostinati sur 
le xylophone SP2 SP3 SP6!
• g) Création d’un ostinato : écrire le rythme du premier ostinato de Yamika  
avec les rythmes déjà appris SP3!
• h) Apprentissage du rythme d’accompagnement de la chanson sur le djembé : 
noire (Basse) – croche-croche (Tom) SP9 (Basse et Tom : technique du djembé 
expliquée SP9)!
• i) Production finale : un ostinato mélodique crée par les enfants + 
accompagnement djembé + triangle + chant (canon) SP2 SP3 SP6 SP9!
• Enregistrement + Ecoute active + Discussion                                                                                                 
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• L’instrument dans son contexte social et géographique !
• Activité instrumentale : !
- Technique du djembé : le coup basse, le coup tom et le coup slap!
- Accompagnement instrumental simplifié : Kuku !
• Activité de rythme : contre-temps!
• Solfège : lecture d’un partition en codage traditionnel !
• Créativité : improvisation instrumentale!
 Les élèves seront capables de :!
• Jouer les trois sonorités de base du djembé et de maîtriser l’attaque de rythmes 
avec chaque main !
• Développer le sens du rythme, la concentration, la coordination, la latéralisation !
• Développer le sens de la vie sociale en jouant en groupe et en s’imprégnant du 
rythme commun en leur donnant leur part d’expressivité !
• Jouer un pattern seul et sur une polyrythmie !
• Transférer les rythmes d’une partition et acquis auditivement sur le djembé!
• Improviser des motifs rythmes sur le djembé!
• Identifier les caractéristiques touchant l’esthétique musicale de la Guinée
MODALITES!
Stratégies d’application et réalisations EVALUATIONS 
• a) Présentation par l’enseignant du contexte social, géographique et historique 
du djembé !
• Apprentissage du tom et de la basse (technique)!
• Apprentissage du pattern d’accompagnement djembé 2 (Kuku) + lecture de la 
partition en codage traditionnel SP3!
• Apprentissage du pattern kenkeni (Kuku) + Lecture de la partition  SP3!
• Apprentissage du pattern sangban (Kuku) + Lecture de la partition  SP3!
• Polyrythmie avec les patterns d’accompagnement SP3!
• b) Lecture de la « Fiche de Rythme 3 » avec le djembé SP3!
• c) Accompagnement de la chanson Yamika SP3 SP8!
• d) L’élève imite le rythme proposé par le maître SP3!
• Improvisation : Jeu question-réponse : le maître joue un rythme et l’élève répond par 
un autre rythme / L’élève propose un rythme, le maître répond SP3!
• e) Lecture rythmique de la partition L’hiver, 2°mouv. A. Vivaldi (Les quatre saisons) SP14
• Evaluation formative lors des séquences pédagogiques!
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Créativité!








• Créativité : improvisation et invention vocale, corporelle et instrumentale!
• Lecture d’une partition graphique
 Les élèves seront capables de :!
• Improviser des motifs mélodiques avec la voix, le xylophone et le corps!
• Lire et reproduire à l’aide de la voix une partition graphique!
• Explorer avec leur voix des sons insolites pour une création sonore!
• Ecouter les productions des autres camarades avec un sens critique !
• Développer la solidarité dans une activité musicale de groupe !
• Savoir partager ses idées et accepter celles des autres
MODALITES!
Stratégies d’application et réalisations EVALUATIONS 
• Les élèves doivent traduire vocalement et avec le xylophone les mouvements 
de danse réalisés par le maître SP1 SP6!
• Les élèves doivent traduire par des mouvements corporels les sons produits 
par le maître SP4!
• Lecture d’une partition graphique : glissando (mouvement ascendant et 
descendant), staccato, nuances…!
• Inventer avec la voix une mini-histoire par des onomatopées (3 minutes 
maximum) en groupe de 4 ou 5 élèves SP1!
• Présentation des scènes + enregistrement!
• Ecoute + Discussion 
 Evaluation formative lors des séquences pédagogiques
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Gamme pentatonique : !
• Activité vocale et activité d’écoute : intériorisation de la sonorité de la gamme 
et des noms de notes!
• Improvisation sur la gamme!
• Création d’un ostinato mélodique avec la gamme pentatonique!
• Solfège : écriture de l’ostinato inventé sur une partition!!!!
 Les élèves seront capables de :!
• Chanter la gamme pentatonique avec le nom des notes  !
• Jouer sur le xylophone une gamme pentatonique !
• Improviser des cellules mélodiques dans le cadre d’une échelle pentatonique !
• S’impliquer dans une improvisation de courte durée sur le xylophone en 
restant attentif à chaque son qu’il produit seul et en groupe!
• Ajuster le geste au son qu’il veut obtenir !
• Créer et écrire une œuvre avec des éléments de la musique !
• Ecouter les productions des autres camarades avec un sens critique !
• Développer la solidarité dans une activité musicale de groupe !
• Ecouter et intervenir au juste moment lors des productions sonores!
• Savoir partager ses idées et accepter celles des autres!
• Transférer leurs connaissances à d’autres situations
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Stratégies d’application et réalisations EVALUATIONS 
• Vocalises et solmisation sur la gamme pentatonique : DO RE MI SOL LA SP1!
• Explication théorique et historique de la gamme pentatonique!
• Transfert de la gamme sur l’analyse de la mélodie de la chanson : Yamika!
• Reproduction d’une phrase mélodique simple (deux ou trois notes) jouée par 
le maître sur le xylophone (imitation) SP6!
• Dialogue maître-élève et élève-élève sur une échelle pentatonique sur le 
xylophone SP6!
• Improvisation au xylophone des mélodies sur la gamme pentatonique SP6!
• Improvisation au xylophone des mélodies sur la gamme pentatonique sur un 
ostinato mélodique joué sur le xylophone basse SP6!
• Invention d’un motif mélodique sur la gamme pentatonique au xylophone SP6 !
• Exécution du motif inventé (ostinato mélodique) sur le xylophone SP6!
a) Travail en groupe : !
• Arrangement instrumental sur un ostinato ou motif mélodique inventé SP6 SP9!
• Ecriture de la partition + Titre qui résume le caractère de l’œuvre SP1 SP3!
• Présentation des productions par groupe !
• Critique du maître et éventuelles corrections !
• Présentation par groupe !
• Enregistrement + Ecoute des productions finales + Discussion
• Evaluation formative lors des séquences pédagogiques!
1 2 3 4 5 6 7 8 9 10 11 12 13 14 15 16 17 18 19 20 21 22 23 24 25 26 27 28 29 30 31 32 33 34 35 36 37 38 39
1 2 3 4 5 6 7 8 9 10 11 12 13 14 15 16 17 18 19 20 21 22 23 24 25 26 27 28 29 30 31 32 33 34 35 36 37 38 39
  !XV                                                                        
! Monica Aliaga                                                                                                                                                                                                                                                                          








• Activité d’écoute : gospel - negro spiritual !
• Brève explication sur l’origine de la musique afro-américaine, de son évolution 
jusqu’à nos jours !
• Activité vocale : chanson : Go down, Moses (negro spiritual) !
• Activité corporelle : contre-temps : pulsations 2 et 4 de la mesure du jazz
 Les élèves seront capables de :!
• Identifier auditivement le style gospel - negro spiritual !
• Comprendre les racines de la musique afro-américaine !
• Chanter avec justesse !
• Interpréter dans le style gospel!
• Chanter dans une langue étrangère !
• Reproduire corporellement les pulsations 2 et 4 de la mesure corporellement!
• Développer le sens de la vie sociale en jouant en groupe et en 
s’imprégnant du rythme commun en leur donnant leur part 
d’expressivité !
• S’impliquer dans un travail collectif!
• Identifier les caractéristiques touchant l’esthétique musicale lors de 
l’écoute active du gospel
MODALITES!
Stratégies d’application et réalisations EVALUATIONS 
• Ecoute des différentes musiques dans les styles gospel - negro spiritual!
• Mots clés inspirés par l’écoute du document sonore !
• Bref exposé sur l’origine de la musique afro-américaine  !
• Apprentissage de la chanson Go down, Moses SP2!
• Ecoute de la version discographique de Go down, Moses par Luis Armstrong !
• Interprétation (expression) de la chanson Go down, Moses SP2!
• Intériorisation des pulsations 2-4 de la mesure du jazz SP3!
• Interprétation de la chanson + claquements de doigts aux pulsations 2-4 SP2 
SP3
 Evaluation formative lors des séquences pédagogiques
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• Activité vocale : solmisation !
• Activité instrumentale : xylophone!
• Chant grégorien !
• Le Remix!
• Solfège : lecture d’une partition
 Les élèves seront capables de :!
• Mémoriser la mélodie de la chanson Dies Irae avec le nom de notes!
• Reconnaître le chant grégorien!
• Jouer la mélodie sur le xylophone!
• Jouer en étant synchronisé avec l’accompagnement orchestral!
• Déchiffrer et lire une partition en codage traditionnel!
• Placer l’œuvre dans son contexte historique
MODALITES!
Stratégies d’application et réalisations EVALUATIONS 
• a) Apprentissage de la chanson Dies Irae : solmisation Kodaly des parties A, 
B et C SP1!
• Lecture de la partition Dies Irae : notes et rythme SP3!
• b) Apprentissage de la chanson Dies Irae au xylophone : parties A, B et C SP6!
• Ecoute active de Dies Irae (chant grégorien)!
• Bref exposé sur la musique du Moyen Age!
• Ecoute de Dies Irae version Remix!
• Explication du style Remix!
• d) Exécution de Dies Irae avec l’accompagnement play-back (Remix) SP6
• Evaluation formative lors des séquences pédagogiques.!
• Evaluation sommative lors de l’exécution de la chanson Dies Irae sur le 
xylophone
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• Activité de rythme : découverte et lecture rythmique d’une partition (codage 
traditionnel)!
• Activité instrumentale : djembé!
• Ecoute de l’œuvre L’hiver – 2e mouv. (Vivaldi)!
• La forme concerto
 Les élèves seront capables de :!
• Jouer des rythmes complexes en étant synchronisé avec l’œuvre !
• Placer l’œuvre dans son contexte historique!
• S’émouvoir lors de l’écoute!
• Comprendre la forme concerto
MODALITES!
Stratégies d’application et réalisations EVALUATIONS 
• Présentation de la partition !
• Apprentissage des rythmes par le corps (rythmes dérivés de 4 doubles 
croches)  SP3 SP4!
• Transfert des rythmes sur le djembé SP3 SP9!
• Ecoute de l’œuvre!
• Exécution rythmique sur le djémbe avec l’accompagnement discographique 
SP3 SP9!
• Description de l’aspect formel du concerto !
• Exposé sur le contexte historique
• Evaluation formative lors des séquences pédagogiques!
• Evaluation sommative lors de la lecture rythmique de l’œuvre
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D’autres scènes ont été réalisées par des élèves appartenant à différentes classes et choisis par l’enseignante.!!!
!
Répétition générale       !
                                  ! ↓ Spectacle!                                                                                                                                                                                                                                              
!!!
Classe 6/1 Classe 6/2
Tout le spectacle!
• Flûte !
• Création d’une chorégraphie avec des rubans : scène finale 
Scène : La guerre!
• Création des rythmes + chorégraphie avec des bâtons en bois de 1m 40 de 
long!
• Xylophone : Le Nénuphar
Classe 6/3 Classe 6/4
Scène : Le stress!
• Chanson : Gongo – A deux voix + déplacement sur la scène!
• Création vocale : machine musicale + chorégraphie!
• Xylophone : The Serpent’s Eggs
Scène : La consommation!
• Représentation d’un supermarché : rythmes exécutés sur des instruments de 
percussion et sur du matériel de récupération sur l’œuvre Petite Musique de 
Nuit de Mozart!
• Xylophone : Carmina Burana
Classe 6/5 Classe 6/6
Scène : Les sablériens!
• Création d’une chorégraphie (travail en collaboration avec l’enseignant de 
gymnastique) !
• Xylophone : L’Argent
Scène : La déforestation !
• Création de mélodies avec des tubes sonores + Carmina Burana avec les 
tubes sonores + chorégraphie!
• Xylophone : Dies Irae
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Ecoute active (EA) – Imprégnation (I) !
(Dans l’Imprégnation le maître donne toujours des explications, des références sans trop s’attarder)!!
Œuvres écoutées en 5ème année :!!
(Semaines 2 à 16)!
La voix (EA) – Les cordes (EA) (I)!!
Soprano : La flûte enchantée : l’air de La Reine de la Nuit (W. A. Mozart) !
Mezzo-soprano : Carmen : L’amour est enfant de bohème (G. Bizet)!
Ténor : Rigoletto : La donna è mobile (Giuseppe Verdi)!
Basse : La flûte enchantée : O Isis, O Osiris (W. A. Mozart) !
A cappella : Concerto brandebourgeois N°3 (Jean Sébastien Bach) par le groupe : Les Swingle singers / Funky breath par le groupe : Beat box voice!!
Violon : Caprice N°5 en La mineur Op.24 (N. Paganini) / Vanesa Mae : Storm!
Alto : Thème de l’Innocent de l’Arlésienne (G. Bizet) / Symphonie N°2 Op.73 (J. Brahms)!
Violoncelle : Caprice N°5 en La mineur Op.24 (N. Paganini) / Suite N° 1 en Sol Majeur BWV 1007 (J. S. Bach)!
Contrebasse : Le Carnaval des animaux : thème des éléphants (Camille Saint Saens) / Blue bird (intro) ( C. Mingus) Jazz!
Concerto pour cordes : Le vol du Bourdon ( R. Korsakov) / Les quatre saisons (A. Vivaldi)!!
(Semaines 17 à 30)!
Musique du monde (EA)!!
Jodel pygmée / Jodel Alpin «à la tyrolienne» / Voix ioulées bédouines / L’Opèra de Pékin / Le chant diphonique de Mongolie!
Rumbali – Afrique!!
(Semaines 30 à 38)!
Musique moderne – styles mélangés (I)!!
Enigma / Vanesa Mae / Sarah Brightman / Era!
Musique de film (I)!!
Now We Are Free – "Gladiator" (Bronagh Mullan) Compositeur : Hans Zimmer / Laïla – “Massaï” (Tshabalala & Bona) Compositeur : Yvan Cassar / May 
it be (Enya)! !!!
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Œuvres écoutées en 6ème année :!!
(Semaines 1 à 5)!
Le gospel (Le jazz) (EA)!!
Go down Moses : Louis Armstrong) / When the saints go marching in : Mahalia Jackson!!
(Semaine 6)!
Aïcha (EA)!!
Version originale : Kahled / Reprise : version en anglais : groupe hip-pop : Outlandish !!
(Semaines 7 à 12)!
Le Moyen Age!
Chant grégorien (EA) – Les troubadours (EA) (I)!!
Viderunt Omnes – Ensemble Beatus / Dies irae – Remix : N. Berthe / Dies irae – Deller Consort / Dies irae – Ensemble Beatus / J’ai vu le loup (Dies 
irae) – Evelyne Moser / Bien m’ont Amors entrepris – Evelyne Moser & Françoise Johannel / Filles à marier (anonyme) – François Lazarevitch / Je suis 
d’Allemagne (anonyme) – Barreau & Fiorani & Rapin & Terrasa / Groupe de musique pop : Enigma!!
(Semaines 13 à 18)!
Le Baroque (EA) (I)!!
Les quatre saisons : L’hiver – 2e mouv. (A. Vivaldi) / Ouverture de l’Orfeo (Cl. Monteverdi) / Suite N° 2 en si mineur (J.- S. Bach)!!!
Préparation du spectacle (EA)!!
(Semaine 14) 6/2 Persephassa (Xenasis) / 6/3 Stimmung (Stockhauser) / Trois mouvements : Steve Reich !
(Semaine 17) 6/4 Petite musique de nuit (Mozart)!
(Semaine 20) 6/3 Voyage à capella : Gongo / 6/6 Carmina Burana  (Orff)!
(Semaine 29) 6/2 Kuku  (Afrique) – Djembé, chant !!!
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Chansons de 5ème année :!!
Rame (Souchon / Voulzy) – Canon! La maladie d’amour (Sardou / Dessca / Revaux)! !                                                                            
C’est le vent d’automne – Suède! Le petit âne gris (Aufray / Buggy) !                                                                                
Colchiques dans les prés (Cockenpot)                                                                        Le petit pain au chocolat (J. Dassin)!
Hine mah tow – Israël – Canon! Dans le port de Tacoma – France! !                                                                                  
C’est nous les magiciens (Mannick / Akepsimas)                                                        Lon lon, l’accordéon (A. Sylvestre)!
Flic-flac (A. Lambert) – Canon! Noël Jazz (D.Favez)! !                                                                                    
V’là l’bon vent – Canada! La dame de Haute-Savoie (Francis Cabrel)! !                                                                                             
La grenouille (Revil / Lemarque)! Les lionnes (J. Veneruso)!                                                                                 
Oh ! Suzanna – Amérique du Nort ! La Bamba – Mexique! !                                                                             
Dans le port de Tacoma – France                                                                               Rumbali – Afrique – Canon + ostinato mélodique     !
Yamika - Afrique! !                                                                                                          
! !                                                                                                                                    
! !                                                                                                                                    !
Chansons de 6ème année :!!
Elle (Mélissa M.)! Un point de jaune (P.-F. Coen)! – Canon!                                                                                                          
Je l’aime à mourir (Francis Cabrel)! Aïcha ( J.J. Goldman / K.H. Brahim)!                                                                             
Chanson à hisser – Angleterre – Canon! Billy ( Marnay / Lemaître)! !                                                                     
Dzind Kololo – Afrique – A deux voix! Santiano (Plante / Fischer)!                                                                         !
Film : STOMP!
! !                                                                                                                                    !
Chansons de la comédie musicale (Paroles et musique : Monica Aliaga) :!!
Les sablériens 1 – A deux voix! Le matin!                                                                                  
Les sablériens 2! Le grand voyage – A deux voix!                                                                                                          
Debout mon fils! La consommation – A deux voix!                                                                                                           
La boule de lumière! L’air devient très noir – A deux voix!                                                                                                     
Vers le maître (ostinato mélodique à deux voix )! Little Boy (Paroles : T. Gaillard) – A deux voix !                                                        
Le sage! L’espoir!                                                                                                                       
Que du sable! Une lumière est née!                                                                                                               
La Planète verte – A deux voix!
Le nénuphar – Canon! !                                                                                                 !
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Signification des codes!!
DJ ! Djembé !  !                           
Solm! Solmisation  !                  
XYL! Xylophone!  !                      
F. de ryt! Fiche de rythme!             
Lecture ryt! Lecture rythmique!        
Séq Ryt! Séquence rythmique!              
mouv corps! Mouvement corporelle!       
(I)! Imprégnation!                        
(EA)! Ecoute active!                    
PC! Percussion corporelle!                      
impro! Improvisation!                 
T.S.! Test significatif (Evaluation sommative) 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5e année - Travail annuel par champs d’activité!!!
!!!!!
Semaine











•  Solm : (LA-SOL) 
: Au bout du fil !
•Chant 
•Solm : Au bout 
du fil !
•Hine mah tow
•Solm : Au bout 
du fil !
•Chant
Instrumental XYL : Au bout du fil 
Rythme
•  Lecture noire / 
soupir
•  Lecture croche-
croche
•  F. de Ryt 1 •  F. de Ryt 1 •  F. de Ryt 1 !
•  Lecture ryt 
(pause, demi-
pause) : Au bout 
du fil 
 TS F. de Ryt 1
Corps Séq Ryt : mouv corps
Séq Ryt : mouv 
corps
Séq Ryt : mouv 
corps
Séq Ryt : mouv 
corps
Séq Ryt : mouv 
corps
Ecoute (I) : Les cordes (I) : Les cordes (I) : Les cordes 
Créativité
Activités combinées Solm + lecture : Au bout du fil 
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Semaine
8 9 10 11 12 13 14
Champs d’activité
Vocal




















XYL : Au bout du 
fil 
XYL : Au bout du 
fil 
XYL : Au bout du 
fil 
TS XYL : Au bout 
du fil 
L’orage L’orage XYL : Ballade
 L’orage
Rythme Lecture demi-soupir croche
•F. de Ryt 2
Corps Séq Ryt : mouv corp
Séq Ryt : mouv 
corp 
Ecoute
(I): Les cordes (I) : Les cordes •Ecoute Active 
(EA) : Les 
cordes !
•  Enregistrement  
(Enreg) + (EA) : 
Au bout du fil 
(EA) : Les cordes 
– La voix
(EA) : Les cordes 
– La voix
(EA) : Les cordes 
– La voix
• (EA) : La 
pastorale 
(Beethoven)!
•Enreg  + (EA) : 
L’orage
Créativité L’orage L’orage
Activités combinées Solm + lecture : Ballade
Flic-flac : canon + 
bruitages
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Semaine
15 16 17 18 19 20 21
Champs d’activité
Vocal
•Le petit âne gris!
•Chant 
Chant •Solm : Yamika!








Yamika : canon Chant 
Instrumental
XYL : Ballade XYL : Ballade XYL : Ballade XYL : Ballade •XYL : Ballade!
•Dj : technique
TS XYL : Ballade Dj : technique
Dj: technique
Rythme
•F. de Ryt 2 •F. de Ryt 2 •F. de Ryt 2 •F. de Ryt 2 •F. de Ryt 2 •F. de Ryt 2!
•Rythme de 
Yamika : quatre 
doubles-croches
TS F. de Ryt 2




 PC : Body 
Groovy (Partie A)
PC : Body Groovy 
(Partie A)
PC : Body Groovy 
(Partie A)
Séq Ryt : mouv 
corp 
Séq Ryt : mouv 
corp 
Ecoute (EA) : Les cordes – La voix
(EA) : Les cordes 
– La voix
(EA) : Musique du 
monde
(EA) : Musique du 
monde
(EA) : Musique du 
monde
(EA) : Musique du 
monde
Créativité
Activités combinées Solm + lecture : Yamika
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Semaine


















•Dj : lecture F. de 
Ryt 3!
•XYL : Ostinato 
de Yamika avec 
différents 
rythmes
•Dj : lecture F. de 
Ryt 3!
•XYL : Ostinato 
de Yamika avec 
différents 
rythmes
XYL : Ostinato de 
Yamika avec 
différents rythmes












•Dj :  
accompagne-!
  ment Yamika!
•XYL : Yamika
Rythme







PC : Body Groovy 
(Partie B)
PC : Body Groovy 
(Partie B)
PC : Body Groovy 
(Partie A + B)





(EA) : Musique du 
monde
(I) : Musique 
moderne – Styles 
mélanges 
(I) : Musique 
moderne – Styles 
mélanges 
(I) : Musique 
moderne – Styles 
mélanges 
(I) : Musique 
moderne – Styles 
mélanges 
(I) : Musique 
moderne – Styles 
mélanges 
(I) : Musique 
moderne – Styles 
mélanges 
Créativité
XYL : Création 
ostinato :Yamika







Chanson Yamika  
(canon)+ XYL : 
ostinato inventé 
Chanson Yamika  
(canon)+ XYL : 
ostinato inventé + 
Dj
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XYL : Shuffle XYL : Shuffle •XYL : Shuffle!
•XYL : gamme 
pentatonique
XYL : gamme 
pentatonique
XYL : gamme 
pentatonique
Rythme •F. de Ryt 3 •F. de Ryt 3 TS F. de Ryt 3
Corps
Ecoute





• (I) : Musique de 
film
(I) : Musique de 
film
(I) : Musique de 
film
(I) : Musique de 
film
(I) : Musique de 
film
(I) : Musique de 
film
Créativité
Impro + Partition 
graphique
Impro + Partition 
graphique
Impro : gamme 
pentatonique
Impro : gamme 
pentatonique
Travail en 
groupe : gamme 
pentatonique
Activités combinées
Yamika  : XYL : 
ostinato + Dj + 
triangle + chant 
(canon) 
Yamika  : XYL : 
ostinato + Dj + 
triangle + chant 
(canon) 
Solm + lecture : 
Shuffle
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36 37 38 39
Champs d’activité
Vocal •Chant Révision de 
l’année : les 
élèves 
choisissent les 
pièces à réviser : 
chant, XYL, Dj…
Révision de 
l’année : les 
élèves 
choisissent les 






•TS XYL : Shuffle




Ecoute • (I) : Musique de film
Créativité
•Travail en 
groupe : gamme 
pentatonique
Activités combinées
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6ème année - Travail annuel par champs d’activité!!!
!!
Semaine





•Je l’aime à 
mourir !
•Go down, Moses




•Solm : Dies Irae!
•Chant
•Solm : Dies Irae!
•Dzind Kololo!
•Chant
•Solm : Dies Irae!
•Aïcha!
•Chant
•Dzind Kololo : 
travail 2 voix 
séparément !
•Chant
Instrumental XYL : Dies Irae
Rythme
Séq Ryt : avec 
croche - 2 double-
croche 
Lecture rythme : 
Chanson à hisser
Lecture rythme : 
Chanson à hisser
Lecture rythme : 
Chanson à hisser
Corps
Percu C : Body 
Salsa (Partie A)
Percu C : Body 
Salsa (Partie B)
Percu C : Body 
Salsa (Partie A + 
B)
Percu C : Body 
Salsa 






des doigts : Go 
down, Moses
Ecoute
(EA) : Le Gospel 
(Le Jazz)
•Lecture : La 
Planète des 
Sables !
• (EA) : Le Gospel 
(Le Jazz)
(EA) : Le Gospel 
(Le Jazz)
(EA) : Le Gospel 
(Le Jazz)




Lecture partition + 




doigts + chant : 
Go down, Moses 
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Semaine
8 9 10 11 12 13 14
Champs d’activité
Vocal
•Dzind Kololo : 




•Dzind Kololo : à 
2 voix !
•Chant
•Vers le maître : 
ostinato 
mélodique à 2 
voix!
•Chant
TS Chant •  Santiano ! •Un point de 
jaune !
•Chant
•L’air devient très 
noir !
•Chant







Séq Ryt : 1° 
mesure : 
Chanson à hisser
Séq Ryt : 1° 
mesure : Chanson 
à hisser
Ecoute
(EA) (I) : Le 
Moyen Age
(EA) (I) : Le 
Moyen Age
(EA) (I) : Le 
Moyen Age
 (EA) (I) : Le 
Moyen Age
(EA) (I) : Le 
Moyen Age












+ Dj : L’Hiver
Lecture rythmique 
+ Dj : L’Hiver
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 Préparation de la comédie musicale : LA PLANETE DES SABLES                                                                       
     ↳                                                                                                                                                 
Semaine
15 16 17 18 19 20 21
Champs d’activité




DJ : Lecture 
rythmique : 
L’Hiver
DJ : Lecture 
rythmique : 
L’Hiver
DJ : Lecture 
rythmique : 
L’Hiver













TS Rythme : 
L’Hiver 
Corps Chorégraphies
Ecoute (I) : Le Baroque (I) : Le Baroque (I) : Le Baroque STOMP : Film
Créativité
Invention d’une 
séq ryt + écrire 
partition
Activités combinées





+ Dj : L’Hiver
Lecture rythmique 
+ Dj : L’Hiver
Lecture rythmique 
+ Dj : L’Hiver
Lecture rythmique 
+ Dj : L’Hiver
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Semaine
22 23 24 25 26 27 28
Champs d’activité
Vocal •Chansons du spectacle
Instrumental
•XYL : 6/2 Le Nénuphar ; 6/3 The Serpent's Eggs ; 6/4 Carmina Burana ; 
6/5 L’Argent ; 6/6 Dies Irae !
•Percussion : 6/2, 6/4
Rythme
6/1 (rythme d’œuvre pour flûte) ; 6/2 (bâtons en bois) ; 6/3 (onomatopées vocales) ; 6/4 (rythmes avec matériel de récupération) ; 
6/6 (travail sur le rythme de Carmina Burana avec des tubes sonores) 
Corps Chorégraphies  
Ecoute
6/1 : Adiemus (Karl Jenkins) ; 6/2 : Kuku – Afrique, Persephassa (Xenasis), Sanvean (Dead Can Dance); 6/3 : Gongo, Norn, 
Stimmung (Stockhauser), Le stress (Monica Aliaga) ; 6/4 : Petite musique de nuit (Mozart) ; 6/5 : The serpent's eggs (Dead Can 
Dance) + La puerta del cielo (Enigma) ; 6/6 : Carmina Burana (Orff), The Mass (Era) 
Créativité Création des scènes
Activités combinées
•6/1 : Flûte + Chant ; 6/2 : Rythme + Corps ; 6/3 : Voix, Chant + Corps ; 6/4 : Rythme, Percussion + Corps ; 6/6 : Tubes sonores 
(Mélodie) + Corps!
• Certains élèves choisis pour : Chant + Percussion, Chant + Corps,  Chant + Théâtre
  !XXXIV                                                                  
! Monica Aliaga                                                                                                                                                                                                                                                                          
!!!
Semaine
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e (7H) 6e (8H)
Vocal
Vocalises →!
Sol Mi →La → Ré →Do → gamme pentatonique →!
Chant à l’unisson : a cappella et avec accompagnement 
instrumental → en canon → 2 Voix : avec ostinato mélodique →
→!
→ Si → Fa!!
→ autres arrangements à 2 voix
Instrument Xylophone : Sol La → Sol La Si → Mi Sol La →Ré Mi Sol La → Sol La Si Do → Do Ré Mi Sol La → gamme pentatonique
!
→ Sol La Si Do Ré 
Rythme
Noire, deux croches, blanche, blanche pointée, ronde / soupir, 
pause (+ Pulsation) → demi-soupir croche (contretemps), demi-
pause (+ Pulsation) →
!!
→ quatre doubles croches (+ Pulsation) → dérivés des quatre double 
croche (+ Pulsation)
Corps
Percussion corporelle : noire, deux croches, demi-soupir croche : 
enchaînement simple (frappe du pied, claquement de doigts, 
frappe des mains) →!!!
Forme : ABABA!
Prise de conscience du corps et ses mouvements : par l’imitation 
→ par l’improvisation
!!
→ percussion corporelle : noire, deux croches, demi-soupir croche : 
enchaînement plus complexe (frappe du pied, claquement de doigts, frappe 
des mains, frappe sur les jambes et le thorax simultanément ou alternée)!
→ Forme : ABBAABBA!!
→ création des mouvements corporels (chorégraphie)
Ecoute Imprégnation, écoute active → → 
Créativité
Improvisation avec la voix, avec le corps, avec le djembé, avec le 
xylophone → changer le rythme d’un ostinato mélodique 
(individuellement)→ invention d’un ostinato ou séquence 
mélodique sur la gamme pentatonique (individuellement) → 
invention d’un ostinato ou séquence mélodique sur la gamme 
pentatonique avec un arrangement instrumental (percussion) à 
plusieurs voix (en petit groupe) →
!!!!!!
→ invention d’une mélodie sur la gamme pentatonique avec des tubes 
sonores (en petit groupe) → création d’une chorégraphie (groupe classe et 
l’enseignante) → création d’une scène pour le spectacle (thème : la 
déforestation) 
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e (7H) 6e (8H)
Autres 
notions
Aigu / grave →!
Pulsation, temps, tempo, contre-temps →!
Eléments qui constituent une partition : ligne, interligne, clé de sol, 




Nuance : pp  p f ff →!
Staccato / glissando, mouvement ascendant et descendant →!
Œuvre →!
Ostinato (rythmique / mélodique) →!
Unisson / polyphonie →!
Arrangement, accompagnement →!
Improvisation, composition →!
















→ Chant grégorien, troubadours, trouvères, minnesänger!
Remix!
Barroque : concerto, mouvement!
Gospel, Negro speritual : contre-temps!
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Tableaux récapitulatifs d’observations des séquences (1 à 6 : Numéro de séquence ; A : dominance des apprentissages disciplinaires ; C :  dominance de la créativité)	
!
!
Créativité : Indicateurs 1 – A 2 – C 3 – C 4 – A 5 – C 6 – C
Donner des responsabilités 1
Ne pas influencer les idées 2
S’assure que l’objet enseigné ait du sens 3
Permettre aux élèves le contrôle du déroulement de la tâche 4
Favoriser l’originalité 5
Les élèves imitent et reproduisent les comportements du maître 6
Orienter les élèves vers la production 7
Signaler le temps de travail 8
Observer sans intervenir 9
Confirme que la tâche va dans la bonne direction 10
Soutenir les élèves avec certaines connaissances pour leur permettre 
d’écrire leurs propres compositions 11
Valider les créations et les mettre en perspective avec les connaissances 
enseignées 12
Proposer une activité créative où les élèves utilisent (transfèrent) les 
savoirs acquis en amont 13
Utiliser les productions pour enseigner de nouvelles connaissances 14
Enseigner de nouveaux savoirs qui vont enrichir les activités de 
création 15
Encourage le jugement esthétique envers leurs productions 16
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Les savoirs disciplinaires : Indicateurs 1 – A 2 – C 3 – C 4 – A 5 – C 6 – A
Consolider des connaissances dans d’autres situations d’apprentissages 17
Faire des liens entre les savoirs 18
Tenir compte de la progression des apprentissages dans une cohérence 
pédagogique 19
Les élèves sont amenés à valoriser l’œuvre par la reconnaissance et la 
maîtrise des savoirs musicaux 20
Les élèves sont amenés à valoriser l’œuvre par leurs propres critères 21
Collaboration : Indicateurs 1 – A 2 – C 3 – C 4 – A 5 – C 6 – A
Favoriser le non-jugement 22
Apprendre aux élèves à gérer leurs conflits 23
Favoriser des situations où les élèves peuvent élaborer leurs opinions et 
leurs choix 24
Favoriser des situations où les élèves peuvent articuler et communiquer 
leurs points de vue 25
Favoriser la confrontation des points de vue et de façons de faire 26
Favoriser des situations où les élèves participent à l’élaboration et au 
choix d’une décision commune 27
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Communication : Indicateurs 1 – A 2 – C 3 – C 4 – A 5 – C 6 – A
Favoriser des situations où les élèves doivent présenter leurs 
productions musicales 28
Favoriser différents types d’expression artistique (musicale, corporelle/
gestuelle, symbolique) 29
Favoriser différents types d’expression orale et écrite 30
Favoriser des situations où les élèves font des liens entre ses acquis et 
ses découvertes 31
Favoriser la formulation et la réponse des questions 32
Favoriser la discussion entre tous les acteurs de la classe 33
Favoriser chez les élèves l’expression de ses idées 34
Démarche pédagogique : Indicateurs 1 – A 2 – C 3 – C 4 – A 5 – C 6 – A
Evaluation formative (régulations) 35
Tâches 36 Groupe classe / Individuel
Groupe classe / 
Individuel
Petit groupe Groupe classe / 
Individuel















avec le groupe 
classe
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!
Découverte : Indicateurs 1 – A 2 – C 3 – C 4 – A 5 – C 6 – A
Exemples de variété des stratégies pour enseigner un objet de savoir
38

















Vocalise : chant 
et visualisation 
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Résumé de la recherche	
!
Ce mémoire s’est développé suite à notre collaboration à un projet mise en place par l’Unité 
d’enseignement et de recherche (UER) de Pédagogie et Psychologie musicales en collaboration 
avec l’Unité de production audiovisuelle (UPAV) UER Médias et Tic dans la Formation de la Haute 
Ecole Pédagogique de Lausanne (HEPL). Ce projet consistait à filmer la préparation d’un spectacle 
musical prévu dans notre établissement scolaire durant les années scolaires 2011-2012 et 2012-2013 
dans lequel participaient six classes du CYT (Cycle de Transition, ancienne loi solaire. 
Actuellement 7 et 8 Harmos (H)). L’intérêt portait sur un enseignement orienté sur le 
développement de la créativité, de la communication et de l’implication des élèves et par une 
démarche correspondant aux nouvelles exigences du Plan d’études romand (PER).	

Ce travail répond aux questions concernant une pratique d’enseignement favorisant un 
apprentissage créatif des élèves et essaye de démontrer l’importance de la créativité en 
collaboration dans le développement de l’autonomie artistique lors de la construction et la 
représentation d’un spectacle musical. Cette autonomie artistique qui se caractérise par la maîtrise 
de savoirs disciplinaires (chant, instrument, danse, etc.) et transversaux (collaboration et 
communication), peut être constatée lors de la représentation filmée du spectacle.	

A partir d’ici, et pour comprendre notre démarche pédagogique lors de ce projet, nous avons restitué 
et analysé qualitativement nos actions d’enseignement grâce aux leçons de musique filmées en 
amont du spectacle et à notre planification générale. 	

Les résultats montrent que le développement de l’autonomie artistique s’est construite 
progressivement lors des cours de musique où s’imbriquent l’apprentissage rigoureux et structuré 
des savoirs disciplinaires et le développement des compétences transversales lors de la créativité et 
la production artistique des élèves. Ce développement se fait grâce à un enseignement créatif qui 
s’appuie sur une évaluation formative par laquelle a lieu un travail sur la relation par des feed-backs 





Autonomie – Créativité – Savoirs disciplinaires – Collaboration – Communication – Spectacle 
musical	
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